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INTRODUCCIÓN 
 
La sociedad y el periodismo son mucho más que política y transmisión de datos; lo 
social revela una diversidad que no siempre ha sido difundida y valorada, mientras que 
lo periodístico compromete a cada uno de sus ejecutores con el accionar transformador y 
con la investigación, difusión y orientación del mundo y no tan solo de una parte de él. 
 
Hay en las calles cientos de protagonistas diarios que son ignorados por los medios de 
comunicación, que se han reducido al mínimo quehacer de reproducir información de un 
mismo sector social, mientras los verdaderos ejecutores de la historia siguen generando 
la realidad día a día. 
 
Ahí están los trabajadores de la calle, los mendigos y desempleados, los trabajadores sin 
seguro social y los acallados, los niños sin matricularse y los letreros para contratar 
profesionales con experiencia en frente de universidades con recién graduados; los buses 
repletos de gente y algunas familias con carros diferentes para cada día, los asaltos a 
plena luz del día y los guardaespaldas intercambiando su vida por un sueldo; todo eso 
mientras en algunos medios, se transmite otra vez la misma demagogia de siempre.  
 
El mundo quiere, necesita, ser escuchado. Los periodistas y medios deben contribuir con 
el mundo, con cada realidad humana, con lo que verdaderamente es el pueblo, ¿no es ésa 
su función?     
 
Por otra parte, la transformación cotidiana con la que la humanidad refleja su dinamismo 
social, pone en evidencia nuevas formas de organización, trabajo y subsistencia, formas 
que no responden únicamente a la coyuntura política y económica, sino que también 
reflejan su estado ideológico. Así, el trabajo de los artistas callejeros, por ejemplo, a más 
de revelar sus procesos de cambio a través de los tiempos y de acuerdo con la situación 
política de la época, revela la posición ideológica de un grupo humano que, en medio de 
la diversidad cultural y coyuntural, presenta características muy propias; y, aunque dicho 
grupo humano haya sido desvalorizado por muchos años, juega un papel no menos 
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importante que el resto dentro de la realidad social (influye en ella), por tanto, debe ser 
tomado en cuenta y valorado. 
 
Los medios de comunicación y las autoridades no deben olvidarse de grupos como los 
artistas callejeros, los cuales forman parte de la realidad y son también protagonistas; su 
presencia, sin duda, modifica al medio, es decir, influye en el contexto, y a su vez, el 
contexto influye en ellos.  
 
Quizá si el periodismo, por ejemplo, prestara más atención a sectores a veces ignorados 
(diera a conocer su vida, cotidianidad, pensamiento), el conocimiento del mundo fuera 
menos incompleto, las soluciones y las medidas fueran otras y, es posible que, de esa 
forma, se lograse mejorar las condiciones de vida para todos. 
 
Los artistas callejeros, reproductores y creadores de arte que plasmado en las calles es 
asequible para todos, transmisores de cultura e identidad, expertos en su oficio, emisores 
de innovadoras ideologías y propuestas, víctimas de la desvalorización y delincuencia 
algunas veces, ajenos al bien material e identificados, en su mayoría, con una forma de 
vida libre, donde el amor al arte genera felicidad en su trabajo; ellos aportan mucho a la 
sociedad, y sus pensamientos, sin duda, contribuyen con una realidad mejor, “solo” hace 
falta que sean escuchados.  
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PLANTEAMIENTO DEL PROBLEMA 
 
Cada día se incrementa más el número de personas que encuentran en las calles su 
puesto de trabajo. Ellos se exponen a la delincuencia, insalubridad, inclemencias 
climáticas, discriminación, y su trabajo, en ocasiones, no es valorado ni respetado. Los 
artistas callejeros, muchas de las veces, no son reconocidos, y a pesar de que para la gran 
mayoría de ellos su trabajo es consecuencia de su anhelo propio, de su amor por el arte y 
de un rechazo a ciertos parámetros aparentemente establecidos sobre el trabajo, no son 
justamente remunerados ni su forma de vida es adecuadamente protegida (algunos no 
poseen ni el seguro social); así se desvaloriza tanto al arte como a los artistas (quienes 
no son tratados como tales y quienes, en ocasiones, no encuentran apoyo en algunas 
organizaciones púbicas o privadas). 
 
Mientras muchos artistas han escogido esta forma de trabajo por gusto propio, otros lo 
han hecho por necesidad y como una de sus pocas alternativas, o para tener un ingreso 
económico extra; aspectos que revelan problemas de índole económica en su propio 
contexto. 
 
Los permisos para trabajar en las calles y la existencia de espacios donde los artistas 
puedan laborar libremente cualquier día de la semana, son factores importantes para el 
desarrollo artístico. 
 
La difusión es un aspecto sumamente importante tanto para el arte como para el artista, 
sin embargo, algunos medios de comunicación, prestando atención únicamente a ciertos 
temas o grupos, han desatendido temas dignos de ser tratados, más aún cuando forman 
parte de la realidad y cotidianidad social e influyen en ella. 
 
De acuerdo al imaginario de varias personas quiteñas, se mira a los artistas callejeros 
como personas de escasos recursos económicos, que han tenido que optar por ese trabajo 
al no tener acceso a ningún otro, para dicho imaginario esta gente es poco preparada 
(académicamente hablando). Este pensamiento es un gran problema no solamente 
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porque no corresponde a la verdad, sino también porque con éste se desvaloriza sus 
conocimientos. Muchos artistas callejeros han dejado sus trabajos por voluntad propia, 
para dedicarse a hacer arte en las calles porque eso les apasiona más que estar tras un 
escritorio, varios de ellos poseen títulos universitarios a más de los amplios 
conocimientos en el arte que realizan y los que han adquirido producto del intercambio 
cultural en el que han participado. Ellos con su pensamiento y forma de vida pueden dar 
más bien verdaderas cátedras y enseñar lo que sería una sociedad más libre, feliz y 
humana. 
 
Muchos de los artistas callejeros hacen como trabajo lo que a ellos les apasiona, ofrecen 
entretenimiento para todos y, en muchas ocasiones, preservan la identidad cultural de un 
pueblo.  
 
Está bien que el arte se presente en las calles, pues, a más de ser una forma de difusión y 
entretenimiento, llega a mayor número de gente y da a conocer e integra culturas; el 
problema radica en que, muchas veces, se desvaloriza al artista callejero y su arte, 
olvidándose que ellos son seres humanos con necesidades igual que el resto, que el 
reconocimiento es nada más que su justo merecimiento y que ellos se instalan en las 
calles para darse a su público. 
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PROPUESTA AL PROBLEMA 
 
- Objetivos 
General 
Escribir crónicas periodísticas para publicarlas en la Revista Utopía, donde se plasme la 
cotidianidad de los artistas callejeros que se presentan los fines de semanas en las plazas 
del Centro Histórico de Quito, mediante investigación, entrevistas y fotografías, para 
rescatar el valor del arte callejero, y para informar y orientar al lector, sobre lo necesario 
de valorar y generar mayores oportunidades para dichos artistas. 
  
Específicos 
 Conocer qué es el arte, y específicamente el arte callejero, su surgimiento, 
evolución y coyuntura en Quito, mediante investigación y entrevista, para 
informar y determinar al arte y su importancia. 
 
 Conocer las plazas del Centro Histórico de Quito como escenarios del arte 
callejero, mediante investigación y entrevista, para determinar la importancia que 
dichas plazas tienen en la práctica de la actividad mencionada. 
 
 Determinar la coyuntura de un artista callejero, mediante investigación y 
entrevistas, para conocer el contexto que llevó a que dichos artistas decidan 
trabajar en tal actividad, así como la cotidianidad en la que viven y el aporte que 
dan al público que los ve y escucha. 
 
 Conocer qué es la crónica, su importancia, características y correcta forma de 
redactarla, mediante investigación, para comprender el grado de importancia que 
tiene en el ejercicio periodístico. 
 
 Conocer a la Revista Utopía, mediante investigación y entrevista, para 
comprender su grado de influencia y la importancia de medios de prensa escrita 
como éste.    
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- Metodología 
Pasos para la elaboración del producto: 
1. Recolección de información en varias bibliotecas y librerías de Quito. 
2. Recolección de información en Internet. 
3. Recolección de información mediante entrevistas a personas conocedoras del 
tema tales como: oficina del Municipio Zona Centro, oficina de la Revista 
Utopía. 
4. Selección de información y redacción de los capítulos teóricos del trabajo. 
5. Investigación de campo en las plazas del Centro Histórico de Quito los fines de 
semana, para evidenciar la realidad de la zona y la realidad de los artistas 
callejeros, mediante entrevistas, encuestas y fotografías a dichos artistas. 
6. Investigación de campo en las plazas del Centro Histórico de Quito los fines de 
semana, para conocer el pensamiento del público y de la gente que acude al  
lugar, sobre los artistas callejeros y su trabajo. 
7. Redacción de crónicas. 
8. Publicaciones de las crónicas en la Revista Utopía. 
9. Redacción de conclusiones y recomendaciones. 
 
El método de investigación es el lógico inductivo, es decir de las partes al todo, para la 
obtención de los resultados generales finales.  
Otro método es el dialéctico, es decir, el estudio de la realidad social como un conjunto 
de hechos mutables y cambiantes, los cuales no se mantienen estáticos, sino que varían e 
influyen en el diario vivir. 
 
Las técnicas de investigación son: entrevista y observación directa. 
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CAPÍTULO 1: ARTE Y COMUNICACIÓN 
  
     “Lo más importante de la comunicación 
es escuchar lo que no se dice.” 
(Peter Drucker.) 
 
1.1. Concepto de arte 
 
El arte “es entendido generalmente como cualquier actividad o producto realizado por el 
ser humano con una finalidad estética o comunicativa, a través del cual se expresan 
ideas, emociones o, en general, una visión del mundo, mediante diversos recursos, como 
los plásticos, lingüísticos, sonoros o mixtos.”1 
 
La definición de arte es diversa, pues esta depende de la cultura y creencias de cada 
persona y cada pueblo, a más de relacionarse directamente con situaciones de índole 
económica,  de época, etc. El arte, bien podría ser considerado como cualquier actividad 
humana en la cual una persona se ha esmerado, y para la cual se ha invertido capacidad 
y talento; sin embargo, a través de los tiempos, y para la mayoría de culturas, el arte, a 
más de ser un componente cultural, es considerado como una actividad emisora de un 
mensaje (sentimientos, pensamientos, creencias, etc), la cual produce una respuesta en el 
receptor de dicho arte. 
 
Si bien, en épocas antiguas, el arte, para ser considerado como tal, debía cumplir ciertas 
reglas, hoy en día, la concepción de arte es más abierta, aceptando como tal a todo tipo 
de manifestación humana en la cual se demuestre creatividad. 
 
El arte como finalidad expresa ideas y genera algún tipo de respuesta en el receptor, a 
más de ser una pasión del artista y una forma de trabajo y subsistencia. Por lo general, el 
arte busca agradar, criticar, distraer, recordar, dar a conocer, persuadir y convencer.    
                                                             
1
 WLADYSLAW, Tatarkiewicz. “Historia de seis ideas”, Editorial Tecnos, Madrid , 2002, p.63. 
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Para dicha expresión de ideas, el arte necesita contar con recursos humanos, materiales y 
financieros; los recursos humanos representan al artista o a los artistas que generan un 
tipo de arte específico, los recursos materiales, por su parte, representan el conjunto de 
implementos (instrumentos musicales, micrófonos, pinturas, murales, sancos, 
vestimenta, entre otros) necesarios para la ejecución de un determinado tipo de arte, 
mientras que los recursos financieros representan el medio para obtener los recursos 
materiales. Estos tres recursos se complementan y permiten la generación del arte.    
 
El valor del arte se halla en que es una característica que demuestra capacidad y aptitud 
de ciertas personas para realizar algo; es el arte una de las mejores formas que ha 
encontrado el ser humano para entretenerse y comunicarse, e inclusive, para mantener 
viva una cultura y preservar la identidad, así como para rebelarse, enseñar, criticar, y ser 
parte de la política de un pueblo. Por años, el arte ha sido una de las actividades más 
practicadas por el ser humano.  
 
Dentro del mundo artístico, existen diversidad de manifestaciones, las más destacadas a 
través de los tiempos han sido: la música, la pintura, el teatro, la danza y el baile, la 
literatura (oral y escrita) y la elaboración artesanal.  
 
Puesto que al arte se halla muy ligado a la cultura, es importante también definir a ésta; 
así, la cultura proviene del latín colere que significa cultivar. Según Kahn: “La cultura o 
civilización, en sentido etnográfico amplio, es aquel todo complejo que incluye en 
conocimiento, las creencias, el arte, la moral, el derecho, las costumbres y cualesquiera 
otros hábitos y capacidades adquiridas por el hombre en cuanto miembros de la 
sociedad.”2  
 
Ahí donde el sistema y la cotidianidad frenan al ser humano, el arte lo libera, lo eleva, le 
recuerda, lo identifica, lo enamora, lo realiza, lo renueva y lo une.   
 
                                                             
2
 GIMÉNEZ, Gilberto, La concepción simbólica de la cultura, 
http://www.paginasprodigy.com/peimber/cultura.pdf 
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 1.2. Breve historia del surgimiento del arte en el mundo y en Ecuador 
 
Surgimiento del arte en el mundo 
 
El ser humano, desde que nace: investiga, descubre, aprende, y, con su capacidad 
creadora, plasma de múltiples formas sus percepciones, pensamientos, sentimientos, 
ideas, creencias, conocimientos y rasgos identitarios, formas que toman el nombre de 
arte por el hecho de ser expresiones que demuestran una capacidad personal, y por ser 
actividades comunicativas que buscan expresar y generar cierta respuesta en el receptor. 
 
Sin duda, las creencias han influido directamente en el manifiesto artístico de la gente: 
  El sol, dispensador de la vida y de la luz, simboliza para la mayoría de las 
 culturas de la Antigüedad, la verdad, el ojo certero de la justicia y la igualdad, la 
 fuente de la libertad, de la iluminación, de la compasión, de la fecundidad, del 
 crecimiento y la madurez, de la respuesta a las dolencias, de la muerte y el 
 renacimiento. Ritos  religiosos, funciones sociales, fiestas deportivas, 
 manifestaciones culturales, encuentran sus orígenes en los ritos y la inspiración 
 que brindaban a los pueblos los cultos solares o asociados a este astro.
3
 
 
 
Detrás del ser humano y el arte modernos hay un proceso evolutivo basado en los 
procesos migratorios. Las personas llegan a poblar diversas partes del mundo, adaptarse 
al medio, subsistir de acuerdo a sus condiciones, agruparse de acuerdo a creencias y 
culturas específicas, y evolucionar en el arte. 
 
Una de las primeras formas de arte fue el arte figurativo, el cual pretende representar la 
realidad. 
 
Durante la antigüedad, alrededor del mundo, y  específicamente en América, las 
primeras manifestaciones de arte se desarrollaron gracias al empleo de la industria lítica 
(elaboración de utensilios en piedra), con el paso del tiempo, el uso del oro, plata, bronce 
y cobre, se hizo frecuente; desde luego, este arte fue valorado de acuerdo a su 
funcionalidad, más no en cuanto a su difícil proceso de elaboración.  
                                                             
3
 LÓPEZ, Gustavo, “Revista Arte”, Generalitat Valenciana, Valencia, 2003, p. 62. 
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El arte visual (arquitectura, pintura, escultura, etc.) fue considerado, en la antigüedad, 
como una actividad artesanal valorada de forma minimizadora.  
 
En cuanto a la música, se crearon instrumentos musicales como la lira y el arpa. Las 
canciones se empleaban para la ejecución de rituales de adoración y caza. En el teatro, la 
música también jugaba un papel sumamente importante. 
 
El arte tuvo su desarrollo paulatino, mucho más acelerado en algunas partes del mundo 
que en otras. En esta época histórica, las creencias religiosas jugaron un papel 
importantísimo en el desarrollo artístico. 
 
Con el paso del tiempo, desde el siglo V hasta el XV, sobre todo en Europa, el arte fue 
dividido en dos, el arte vulgar y el arte liberal. El arte vulgar o mecánico era aquel que 
se producía de forma manual, mientras que el arte liberal era aquel que se producía 
mediante el pensamiento. Entre las formas de arte vulgar se encontraban la arquitectura, 
pintura y escultura, mientras que dentro de las formas de arte liberal estaban la 
aritmética, la  geometría, la gramática, la astronomía y la música.  
 
Es importante mencionar la época del Renacimiento europeo (siglo XVI), pues es 
conocida como el siglo de oro de las bellas artes, aquí se individualiza la cultura y se 
produce una renovación artística que expresa claramente la situación social del momento 
y el verdadero arte de la gente que hasta entonces se había limitado por los grupos de 
poder.  
 
En América, la colonización influyó en la desaparición de cierto tipo de arte autóctono, 
mientras que el surgimiento de nuevas formas de arte implantadas por la cultura 
europea, generaron un mestizaje cultural que, al imponerse, eliminaba por completo el 
arte de los pueblos americanos y reducía las expresiones artísticas a meras producciones 
impuestas, alejadas de la libre expresión del artista. 
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A mediados del siglo XX surge el Realismo Mágico: “Lo que vino a predominar en el 
cuento y a marcar su huella de una manera perdurable fue la consideración del hombre 
como misterio en medio de datos realistas. Una adivinación poética o una negación 
poética de la realidad. Lo que a la falta de otra palabra podrá llamarse un realismo 
mágico.”4 El Realismo Mágico se desarrolló de forma acelerada entre 1960 y 1970. Esta 
corriente surgió debido a la realidad social de la época, en la cual, las creencias 
supersticiosas habían cobrado gran importancia para la gente, por lo mismo, dichas 
creencias se mezclaron rápidamente con la coyuntura social. 
 
En América, esta corriente surge también como una forma de crítica y respuesta ante las 
realidades de dominio y dictadura, vigentes en algunos gobiernos. 
 
El arte, en el Realismo Mágico, intenta plasmar lo irreal o ficticio, como algo real, 
verdadero y común.  
 
En el caso del arte popular, y sobre todo en la literatura, se mezcla lo ficticio con lo real 
para dar a conocer percepciones e interpretaciones del autor, así como para mirar a la 
coyuntura desde otra perspectiva.  
 
El arte postmoderno surgió a finales del siglo XX, y se opuso a los principios modernos 
que habían generado profundas crisis políticas y económicas en el mundo. Se trata de 
una época de desilusión social, debido a que los proyectos de desarrollo e idealismos 
habían fracasado. En oposición a los conceptos vanguardistas, el arte postmoderno no 
pretende tratar temas sociales ni generar aporte mediante la pintura, música, teatro, etc., 
simplemente pretende crear arte. 
 
En el arte postmoderno se revaloriza el arte popular y las tradiciones de cada pueblo. Se 
trata de un arte que toma principios de varias corrientes artísticas anteriores.  
                                                             
4
 BRAVO, Víctor, “Magias y maravillas en el continente literario”, Ediciones de la Casa de Bello, 
Caracas , 1991, p.14. 
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En esta época surge el cómic que es una historieta llena de dibujos en la que pueden o no 
intervenir palabras, pero que narra algo. También surge el graffiti que es un dibujo que, 
generalmente, se plasma en paredes de ciudades. Fueron considerados como graffitis 
muchos escritos en paredes que existen desde la época romana.   
 
Una característica de este tipo de arte es que ha vivido disgregado por el mundo y ha 
practicado diferentes estilos.  
 
Los medios de comunicación han jugado un papel importante en esta época, pues el 
poder que han alcanzado les ha permitido influir en las concepciones de arte, en las 
concepciones de lo bello, estético, etc.  
 
El Neo Pop surge en esta época para tratar temas populares mediante la función 
mediática de los medios de comunicación.   
 
Entre los principales representantes están: Michel Basquiat (estadounidense, quien trató 
el tema del racismo y mezcló el arte africano con el graffiti), Bárbara Kruger 
(estadounidense, que trató el tema de la mujer en la época actual), entre otros.   
 
En el siglo XXI, el arte sigue desarrollándose, tomando principios artísticos de distintas 
épocas y adaptándose a la realidad de la época. Aspecto como el desarrollo tecnológico 
y el dominio de los mass media sobre la gente, se convierten en factores que influyen 
directamente en el desarrollo del arte y sus concepciones. 
 
Hoy en día, existe un tipo de arte muy diverso, desde el que practica los principios de 
diversas corrientes artísticas hegemónicas en una determinada época histórica, hasta los 
que, sin tomar en cuenta principios estilísticos, plantean libremente sus propias 
concepciones de arte. La multiplicidad del arte actual radica en las concepciones 
determinadas por las creencias, la cultura, etc. 
 
20 
 
En este momento, un tipo de arte alcanza aceptación de parte de unos y rechazo de parte 
de otros, lo que genera la concepción de la existencia del arte diverso, basado más en las 
concepciones personales que en normas comunes. La concepción de lo estético es 
también un aspecto que difiere entre culturas, por tanto, lo que es arte para unos deja de 
serlo para otros. 
 
Si bien mucho del arte del siglo XXI ha pretendido retomar aspectos del arte clásico y de 
otras corrientes, otro tipo de arte se ha encargado de generar sus propias e innovadoras 
características, en las cuales predomina, nuevamente, la cultura y lo autóctono, la 
realidad de diversos grupos urbanos, la denuncia social, etc., tal es el caso del arte 
popular, el cual,  a inicios de esta época ha encontrado cierto nivel de revalorización, 
aunque claro, en muchos países como Ecuador, el arte no ha logrado todavía el grado de 
valorización que debería tener. 
 
El arte, durante el siglo XXI, se ha convertido en una actividad cercana a las labores 
cotidianas, ya no tan ajena para muchos y cercana para unos pocos, sino muy presente en 
la vida de la mayor parte de la gente, esto se debe a que el criterio de lo que es arte se ha 
modificado, considerándolo como tal, a todo tipo de producto comunicativo en el cual se 
ha invertido esfuerzo y creatividad.   
 
El transcurso de los años será el único modo de conocer la futura evolución del arte 
generada por una humanidad que, en dicho arte, ha encontrado una forma de expresión 
donde el dominio y la libertad lo han transformado. Hoy por hoy, se puede decir que la 
humanidad ha demostrado innatamente, su potencial artístico. 
 
Surgimiento del arte en Ecuador 
 
Las primeras formas de manifestación artística en Ecuador, bien pueden evidenciarse 
con la elaboración de instrumentos de piedra y con “la manufactura de vasijas de 
cerámica para almacenar, cocinar o servir alimentos.”5 Los Incas, por ejemplo, 
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elaboraron para el trabajo agrícola, la tajilla, que era un largo palo de metal o piedra con 
la punta final encorvada, la cual servía para el arado. En la música, el Imperio Inca contó 
con una serie de instrumentos propios, entre los que se encuentran: la zampoña 
(conjunto de tubos de madera), quena (flauta de madera), baquetas (son palitos de 
madera usados para la percusión).  
 
“En su política del forzado transplante de grupos étnicos de una región a otra, los incas 
también incluyeron varios artesanos, como, por ejemplo, alfareros o metalúrgicos.”6  
 
Con el Renacimiento en Europa y los viajes colonizadores, surge la llegada de los 
españoles a América, hecho que marca el cambio de época del continente y que 
transforma profundamente la cultura y las manifestaciones artísticas americanas.  
 
En Ecuador, muchas de las formas de imposición culturales de los españoles, utilizaron 
el mecanismo del arte, pues, a través de él, se hacía conocer a la gente sobre las 
creencias que debían adoptar, y se infundía el miedo; así mismo, los grupos 
colonizadores desvalorizaban el arte americano al considerarlo: 
 Inenarrable, un verdadero innombrable artístico. Inframundo poblado de 
 subhombres imposible de revivir con la palabra literatura. Por eso, si el indio y 
 “lo indio” aparecen en las Historias, porque ellas comprendían también “lo 
 natural”, no aparece en cambio en la literatura ni en el arte, terrenos reservados a 
 lo humano y, en rigor, a lo natural sublimado.
7
  
 
 Esculpir o pintar apenas fueron maneras de escapar a la peor condición. Ni si 
 quiera puede afirmarse que haya existido un estatus de “artista” en la sociedad 
 colonial –al menos no existió en el sentido que le acordaríamos hoy-. Por eso no 
 es raro encontrar cuadros sin firma alguna; tan poca importancia se acordaba a la 
 persona del pintor o escultor. Si el artista plástico era un artesano, y en situación 
 colonial, el papel que la sociedad le asignaba no consistía en crear, ni siquiera en 
 innovar. Su labor tenía que limitarse a ejecutarse servilmente los pedidos.
8
 
 
Generando así una época no de libre producción artística, sino simplemente de 
imitación. Y dicha desvalorización se expresa también en la concepción que tenían los 
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 BRAVO, Víctor. Op. Cit. p.204. 
7
 CUEVA, Agustín. “Entre la ira y la esperanza.” Editorial Ecuador, Quito – Ecuador, 2008, pág: 43. 
8
 Idem., p.59. 
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colonizadores sobre los colonizados, a quienes querían “humanizar”, aunque la 
contradicción del colonizador bien podría observarse cuando ellos, al lograr 
“humanizar” a los aborígenes americanos, pudieron haber generado una especie de  
deshumanización a sí mismos. 
 
Es difícil esclarecer si el arte popular en las regiones colonizadas pudo mantenerse tras 
la llegada europea a América, algunos aseveran que: “es posible que en muchos casos, y 
frente a una literatura oficial altisonante aunque finalmente mediocre, convencional y 
evasiva, la popular fuera de pretensiones menores, pero más espontánea y mejor anclada 
en la realidad”9, marcando así una gran diferencia entre los dos tipos de arte; mientras 
que otros aseguran que: “Paralela a la vocación realista, encontramos en la literatura 
popular la impronta de los valores estéticos y sentimentales impuestos por la clase alta a 
la sociedad toda”10, con lo cual se habría generado un mestizaje cultural que borró 
definitivamente el pasado artístico americano y generó una época no artística sino 
únicamente indicativa (indica la realidad de los conquistados y conquistadores, más no 
expresa lo que el artista siente realmente), y pueda ser entonces que, durante la época 
colonial el arte americano (los temas locales y la sensibilidad original) desapareció o, 
por lo menos, no se lo evidenció de una manera tan fuerte como el arte colonial; en 
cualquiera de los dos casos, es indudable que los colonizadores pretendieron unificar los 
conceptos de arte en sus colonias, olvidándose de la diversidad cultural que existe 
inclusive dentro de un mismo país y generando así una alienación total.    
 
La pintura fue una de las herramientas más importantes de los españoles en su proceso 
de colonización. El “arte” de esa época se agrupó en la Escuela Quiteña, la cual reúne 
todas las obras artísticas generadas en la Real Audiencia de Quito (fue el tribunal más 
importante de la gobernación española en Ecuador).  
 
Muchos aspectos del arte que conocemos hoy en día, tuvieron su nacimiento en la época 
colonial, así por ejemplo: “La primera edad de la poesía ecuatoriana coincide con el 
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período colonial”11, donde influyeron obras como las de Lope de Vega, Santa Teresa, 
San Juan de la Cruz, entre otros.   
 
Fray Jodoco Ricke (considerado como el primero en aplicar las normas del estilo clásico 
en Quito) fundó la escuela de artes y oficios, la cual, posteriormente, dio origen a la 
Escuela Quiteña. 
 
El “arte” de esta época manifiesta la historia del mestizaje, una de las realidades más 
propias de la época colonial, entre indígenas americanos y europeos.  
 
Los inicios del arte de esta época presentan una mezcla entre el arte indígena y el arte 
europeo, sobre todo en cuanto se refiere al sincretismo religioso producto de la 
convivencia entre varias culturas; las pinturas y esculturas, por ejemplo, poseían rasgos 
mestizos y vestimenta aborigen, donde el paisaje y la fauna ecuatoriana sobresalen 
notoriamente. 
 
Las transformaciones sociales tienen su base en el cuestionamiento de lo hasta entonces 
establecido y en la crítica como actora de nuevos ideales sociales, así fue como se dio la 
independencia del Ecuador. Con ésta, más el acelerado proceso evolutivo de su gente, el 
arte adquirió nuevos rasgos y características que alejándose del objetivo de divertir, 
empezaron a buscar el denunciar y combatir, a más de que empezaron a representar muy 
bien la coyuntura ecuatoriana, aunque, obviamente, la influencia europea dejó su legado 
permanente. 
 
En el siglo XX, el Indigenismo surge como una corriente que pretende revalorizar el 
valor autóctono y cultural de la sociedad ecuatoriana. Los artistas de la corriente 
indigenista pertenecían a una media y baja clase económica. El muralismo es una de las 
formas más destacadas de arte pictórico de la época. Uno de los más grandes exponentes 
de la pintura ecuatoriana del siglo XX fue Oswaldo Guayasamín. Su padre fue indígena 
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y su madre mestiza, este hecho influirá en la temática de sus obras pictóricas. Desde 
pequeño realizó caricaturas de sus profesores, por lo cual fue expulsado varias veces.  
 
Con el advenimiento del siglo XXI se dieron en Ecuador muchos cambios en torno a la 
concepción de arte y a la creación de nuevas formas artísticas. Según Agustín Cueva, 
autor del libro: Entre la ira y la esperanza, a la poesía contemporánea le ha 
correspondido recuperar lo nuestro: hombre, historia y geografía; y ejemplos de dicha 
recuperación son: Miguel Ángel de León con su obra Elegía de nuestra raza, Gonzalo 
Escudero: con su obra: Hombre de América, Carrera Andrade con su obra: Lugar de 
origen, Adoum con su obra: Cuadernos de la tierra y Dávila Andrade con su obra: 
Boletín y elegías de las mitas. 
 
Actualmente, el arte en Ecuador se presenta con una libertad de estilos, donde lo que 
prevalece es la creatividad y el contenido comunicativo. Desde cierto punto de vista 
contemporáneo, todo puede ser considerado arte cuando ha sido elaborado con 
creatividad y destreza. La literatura se desarrolla mediante una libertad de verso y prosa. 
La pintura abstracta ocupa una parte importante dentro del desarrollo pictórico 
contemporáneo. 
 
“En el Ecuador, la sito plástica (esculturas comestibles) comprende las llamadas figuras 
de pan. A más de estos datos, hay que agregar que la elaboración de figuras comestibles 
y la panadería popular en general es una verdadera institución.”12 “Existen diversas 
poblaciones en el país que trabajan la paja toquilla, el carrizo, la totora, el mimbre, el 
yute y la cabuya, materiales de uso muy antiguo unos y reciente otros, pero que en 
manos del artista popular adquieren formas diversas en objetos para uso doméstico, 
personal o de ornato.”13 
“En Quito y la cercana población de Sangolquí existen “joyeros” que, por “encargo”, 
trabajan zarcillos, pendantiles, pulseras, anillos, etc. Y en dos provincias australes (Loja 
y Azuay) se puede adquirir la más fina y variada orfebrería.”14 
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Uno de los rasgos más representativos del arte actual es el incremento de artistas 
callejeros, los cuales utilizan las calles como lugar para plasmar y dar a conocer sus 
creaciones. Se trata de una realidad que representa también, de cierto modo, la realidad 
económica ecuatoriana y la necesidad de creación de nuevos lugares de expresión 
artística. Los artistas intentan dar a conocer sus concepciones más que enmarcarse en 
normas de elaboración artística. También se intenta revalorizar la cultura nacional. 
 
El arte bien podría ser o dejarlo de ser de acuerdo a la época y sus características 
sociales. Sin duda, las realidades históricas marcan y definen la coyuntura social, sin 
embargo, no es imposible dejar de lado los aspectos alienantes que han violado los 
derechos de una sociedad, para expresar la realidad de un pueblo, resucitar al arte y 
generar así nuevamente su identidad.   
 
 1.3. Estética del arte y sus formas de apreciación 
 
El arte tiene como una de sus bases creadoras a la estética, y ésta, a su vez, tiene sus 
propias características, las cuales han dependido de la época, cultura, creencias, y demás. 
 
La estética es una “rama de la filosofía que trata de la belleza en el arte y en la 
naturaleza.” (Tomado del Diccionario Santillana del Español, tercera edición, 1996, p. 
283.) 
  
 El término estética proveniente de tres palabras griegas “aisthetike” 
 (percepción), “ica” (concerniente a) y “aisthesis” (sensibilidad); se refiere a una 
 rama de la filosofía orientada a la belleza, en cuanto a su captación y esencia; y 
 su opuesto, la fealdad y lo grotesco, que en ocasiones, puede también significar 
 algo bello. Puesto que hablamos de belleza, un concepto de gran subjetividad, la 
 Estética, o mejor dicho, lo considerado estético, ha sufrido variaciones a lo largo 
 de la historia en las distintas culturas.  
 La Estética, si bien no tiene normas estrictas y universales, va formando criterios 
 o pautas en cuanto a la belleza, y de forma consecuente, también al arte; 
 diferentes y particulares en cada sociedad.
15
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La estética es en sí, la ciencia que estudia a la belleza, sus parámetros y lo considerado 
opuesto a ésta. Influye en el arte y sus formas de producción. Dentro de la estética 
intervienen conceptos como el de verdad, bondad y belleza. 
  
Desde luego, dicho concepto guarda consigo cierta subjetividad, pues, la concepción de 
estético y anti estético depende mucho de, como se dijo anteriormente, la cultura, las 
creencias, la época, los gustos personales, entre otras. Así mismo, dentro del arte, una 
obra considerada antiestética “debido a su fealdad, también puede tener belleza, puesto 
que una pintura desagradable puede expresar fuertes sentimientos de tristeza, odio, o 
repugnancia; y así conmovernos e impulsar nuestro razonamiento acerca de lo que 
manifiesta aquella obra de arte.”16  
 
Es importante mencionar entonces el concepto de lo bello y lo feo. Lo bello es el 
conjunto de características de algo que genera sensaciones agradables, por medio de la 
percepción. Si bien la belleza interviene directamente dentro del campo de la estética, 
encuentra ciertos limitantes dentro del mundo del arte, pues, en la literatura por ejemplo:  
 La palabra belleza tiende a implicar la connotación de algo agradable a la vista o 
 al oído; y puesto que las obras de literatura son artes ideo-sensoriales más que 
 sensoriales, no quedan incluidas fácilmente en esa clasificación. Incluso en el 
 arte visual y auditivo no todas las obras a que atribuimos valor estético pueden 
 considerarse bellas. Las obras de arte pueden impresionarnos profundamente, 
 reorientar nuestras ideas o nuestros sentimientos, conmovernos o aturdirnos, pero 
 no necesitamos encontrarlas agradables.
17
  
 
La estética va más allá del concepto de belleza. Lo feo es, en cambio, el conjunto de 
características de algo que genera sensaciones desagradables, por medio de la 
percepción. Se aleja de los cánones de belleza. 
 
Cabe mencionar que dichos criterios poseen márgenes de subjetividad, pues, lo feo para 
unos puede ser bello para otros, tan es así que muchas características de lo considerado 
hermoso en épocas antiguas es considerado feo en épocas actuales. A esto se suma el 
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hecho de que los cánones de belleza implantados en la sociedad, en la mayoría de veces, 
no se ajusta a las verdaderas condiciones del medio.  
 
El valor estético se clasificó tradicionalmente mediante las teorías: Subjetivista (algo es 
valioso estéticamente por la relación que existe con los consumidores) y Objetivista 
(algo es valioso estéticamente por las propiedades del mismo objeto estético). 
 
El Subjetivismo:  
 Defiende tenazmente que no se dan en los objetos estéticos propiedades 
 realizadoras de belleza, sino sólo diversas reacciones ante ellos; y que la 
 atribución de valor estético sólo puede hacerse válidamente cuando el observador 
 reacciona en determinada forma al objeto. Con otras palabras, la belleza es 
 siempre una característica para ti o para mí.
18
  
 
Esta postura afirma que una persona considera que algo es estético cuando dicho objeto 
le gusta; aspecto que, indudablemente, varía de receptor en receptor (información, de 
cierta forma, autobiográfica). Esta teoría impide la existencia del desacuerdo en materia 
de crítica del arte, pues, según el subjetivismo, si a una persona le parece que algo no es 
estético y a otra le parece que sí lo es, las dos posturas son válidas, sin que exista, por 
decirlo así, ningún tipo de canon que regularice dichos pensamientos, más que el hecho 
mismo de la percepción personal.  
 
El Objetivismo, por su parte, postula que:  
 Cuando atribuimos valor estético a una obra de arte estamos atribuyendo valor a 
 la obra misma. Estamos diciendo que tiene valor estético; y que este valor se basa 
 en la misma naturaleza del objeto, no en el hecho de que a la mayoría de los 
 observadores (o a los observadores de cierta clase) les guste o les agrade. 
 El que les agrade sería consecuencia del hecho de poseer valor estético; pero la 
 atribución de valor consiste en el hecho de que la obra agrade a cualquier crítico 
 u observador. Lo que una obra de arte exige del observador, es un juicio 
 ponderado de su mérito; y este juicio se basa únicamente en las propiedades de la 
 obra, no en las cualidades del observador o en su relación a ella.
19
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Establecer parámetros para determinar o caracterizar a un objeto estético es muy 
complicado, puesto que cada obra de arte debe ser analizada de forma específica, ni si 
quiera entre dos poemas puede existir, en ocasiones, relación de los parámetros estéticos 
que permitan determinarlos como tales. Sin embargo, se puede establecer ciertos rasgos 
que podrían estar presente en la obra para que ésta sea considerada estética, así, “una 
postura en torno a esto asegura que existe una propiedad común a todos los objetos 
estéticos que puede hallarse presente en diversos grados (por ejemplo, la claridad o 
intensidad); pero de forma que su grado de presencia confiere a la obra el valor estético 
que posee. Esta propiedad se denomina generalmente belleza.”20 
 
El más importante y aceptado criterio sobre el valor estético, se le atribuye a Monroe 
Beardsley (filósofo estadounidense del siglo XX), según el cual existen ciertos cánones 
generales aplicables a todos los objetos estéticos, estos son: 
- Unidad. 
- Complejidad. 
- Intensidad. 
  
 Elogiar una obra pictórica porque se halla envuelta en cierta sensación de calma 
 y quietud eternas es elogiarla por la intensidad de cierta cualidad global 
 (regional); elogiarla por estar realizada a gran escala o por ser útil y rica en 
 contrastes, es elogiarla por su complejidad; y elogiarla por estar bien organizada 
 o por ser formalmente perfecta, es elogiarla por su unidad. Estos tres atributos 
 juntos constituyen las propiedades autoras de bondad de los objetos estéticos
21
  
 
e intervienen como cánones de estética dentro de la valoración de una obra de arte. 
 
Debe existir una actitud estética al momento de pretender analizar, percibir e interpretar 
una obra de arte, esta es una de las características básicas que debe tener el receptor para 
que logre divisar el valor estético de dicha obra. La actitud estética (que saborea cada 
detalle de la obra) no es más que la forma contrapuesta a la actitud práctica (a la cual le 
interesa únicamente el grado de utilidad del objeto). 
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Se observa algo por alguna razón, bien podría ser debido al placer que produce 
observarlo.  
 
La actitud estética es diferente a la cognoscitiva, pues, los conocimientos permiten tener 
datos sobre la obra, más no hacen que el receptor llegue al disfrute mismo de ésta. La 
forma de observación personalizada no es estética. La mirada estética alcanza a divisar 
el objeto estético y a percibir lo que dicho arte transmite. No significa que el perceptor 
no pueda recordar hechos de su vida o sentirse identificado con alguna escena o 
personaje, simplemente se trata de que no se suplante la observación misma de la obra. 
 
La estética de Platón se refiere a:  
 Sus ideas filosóficas en torno a las bellas artes sobre las que reflexiona: artes 
 visuales (pintura, escultura, arquitectura), artes literarias (épica, lírica, poesía 
 dramática) y artes con intervención musical (danza y canto). Platón no les asigna 
 un nombre especial; para él, entran en el concepto más genérico de destreza 
 (techne), que incluye cualquier clase de destreza, manual o de otro tipo desde la 
 habilidad en el trabajo de la madera a la habilidad política.
22
 
 
Para Platón, el arte puede hacer encarnar a la belleza en varios niveles, y debe ser 
analizado en todas sus partes, y hay que tomar en cuenta también que la belleza de las 
cosas concretas varía, lo que es bello para unos puede no serlo para otros. 
 
 Según Platón, su conocimiento directo hay que intentarlo a través de las bellezas 
 parciales y más débiles patentes a los sentidos, resultando en todo caso de más 
 fácil acceso que las otras formas. El hombre poseído por el amor (eros) de la 
 belleza, ha de ir de la belleza corporal a la belleza intelectual, a la belleza de las 
 instituciones, de las leyes e incluso de las ciencias y, finalmente, a la belleza en sí 
 misma.
23
 
 
La belleza para Platón es un conjunto, no solamente de aspectos materiales (colores, 
formas, etc), sino también de aspectos psicológicos, sociales y morales. Para Platón, la 
belleza no debe ser limitada a la producción de placer, pues, existen también ciertos 
placeres que no se asocian con lo bello. Las cosas bellas, según Platón, guardan consigo 
proporción entre todas sus partes. 
                                                             
22
BEARDSLEY, Monroe y HOSPERS, John. Op. Cit. p.19 y 20. 
23
 Idem., p.22. 
30 
 
Para el filósofo, el arte puede ofrecer semejanzas con las realidades y dar a conocer la 
personalidad moral del alma humana, por tanto, se las debe juzgar por su veracidad y 
semejanza con la realidad. 
 
Sobre la imitación, Platón establece que las obras de arte de este tipo son apariencias 
engañosas. Como el afirma:  
 El pintor representa la cama no como es, sino como aparece. Esto es lo que le 
 sitúa en la tribu de los imitadores y lo empareja con los pseudoartífices, que no 
 poseen una habilidad auténtica, como las medicinas, sino una pseudohabilidad o 
 destreza (tribe), como los cosméticos, que nos dan una apariencia de salud más 
 que la salud misma.
24
  
 
Para Platón, este tipo de arte es visto de forma peyorativa; aunque claro, sabemos que no 
todas las personas pueden imitar las cosas, y tal vez desde este punto de vista exista 
cierto tipo de arte escondido no reconocido por Platón.  
 
Por último, Platón cree que el arte influye en el comportamiento de las personas, así por 
ejemplo, si literariamente se crearía una imitación de la mala conducta, bien podría ser 
dicha imitación una invitación implícita a generar esa misma conducta en la propia vida. 
A partir de esta afirmación se puede plantear el hecho de que la transmisión de la belleza 
o fealdad en el arte, influye en las concepciones de lo estético en la gente. Hay que 
tomar en cuenta también que, a decir de Platón, la belleza se relaciona directa y 
estrechamente con la virtud y la bondad, pues, el arte bien puede educar al ser humano y 
generar bienestar social. Pero, ¿qué ocurre entonces con el arte que expresa mala 
educación o malestar social?, no por su mensaje dejaría de ser arte ante la vista de 
algunos críticos; sin embargo, el arte debe ser analizado como tal no solamente desde un 
punto de vista técnico, sino también desde su contenido y aporte social.  
 
Sobre el pensamiento de Aristóteles, en el arte:  
 Un tipo de realización es la imitación, que Aristóteles parece tomar sencillamente 
 como representación de objetos o acontecimientos. El arte imitativo se divide en: 
 1) el arte de imitar apariencias visuales por medio del color y el dibujo, y 2) el 
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 arte de la poesía, imitación de la acción humana (praxis) a través del verso, la 
 canción y la danza.
25
 
 
Así mismo, para Aristóteles, cuando la tragedia se presenta en el arte, puede esta ser 
agradable y producir placer. Al considerarse estético todo lo que produce placer o 
agrada, el arte trágico, por ejemplo, bien podría ser considerado como estético y bello. A 
su vez, la catarsis que produce la tragedia es positiva para el ser humano, pues, éste llega 
a redimirse espiritualmente, corporalmente, psicológicamente, etc. 
 
Aristóteles plantea que la imitación juega un papel muy importante dentro del placer que 
genera el arte trágico, pues, en la tragedia, “la imitación es en ella natural; y el 
reconocimiento de la imitación es causa natural de placer para el hombre dado que éste 
halla agradable el aprender, y el reconocimiento, por ejemplo, de la representación de un 
perro, es una forma de aprendizaje”26, inclusive la imitación de aspectos desagradables 
puede generar placer al hallarse dibujos casi completamente exactos a los originales por 
ejemplo. Para el filósofo, el placer estético básico es cognoscitivo. El conocimiento 
influye en el placer de la imitación. 
 
Según Aristóteles, lo estético se basa en la presencia de todas las partes de algo, en su 
unidad (orden).  
  
 Una cosas bella (kalliste), o un ser vivo, o cualquier estructura compuesta de 
 partes, ha de tener no sólo una disposición ordenada de esas partes, sino también 
 un tamaño que no es casual. Así, una tragedia –o su argumento- puede ser bella, 
 es decir, artísticamente perfecta. Y el placer propio de la épica, por ejemplo, 
 depende de su unidad, de que sea como un ser vivo completo (zoon), con un 
 comienzo, una mitad y un fin.
27
 
 
Platón y Aristóteles difieren en cuanto al aspecto moral que el arte debe transmitir 
consigo, mientras Platón censura el arte inmoral o aquel que no siempre emite mensajes 
positivos para la sociedad, Aristóteles acepta cierto tipo de arte que, aunque a primera 
vista no emita mensajes positivos, si puede llamar a la reflexión y ser valioso por el 
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hecho de ser casi una fotografía. Así mismo, mientras que para Platón la imitación es un 
pseudoarte (lo desvaloriza), para Aristóteles es una arte en sí mismo, pues plasma 
perfectamente la realidad. 
 
En torno al tema de la moral es necesario decir que: de acuerdo a algunos críticos, la 
moralidad se relaciona, en la mayoría de veces, con el arte. A esta teoría se la conoce 
como Interaccionismo. Se trata de una teoría que toma ciertas concepciones de dos 
teorías opuestas y extremas como son: la teoría moralista (mediante la cual el arte 
obedece a la moral, llegando a ser, el arte, deseado y aceptable solo siempre y cuando 
promueva la moral “verdadera”) y la teoría del esteticismo (mediante la cual la moral 
obedece al arte, llegando a ser, el arte, una experiencia suprema a la cual acceden los 
seres humanos, y por tanto, aunque se dieran efectos moralmente inadecuados en ella, 
estos no son nada frente a la experiencia suprema que solo el arte da, por tanto, nada 
debe interferir en ella. Según la teoría del interaccionismo (que es muy aceptada hoy en 
día):  
 Los valores estético y morales tienen distintas funciones que realizar en el 
 mundo, pero no actúan independientemente unos de otros: de hecho, el arte y la 
 moralidad están plenamente relacionados, y ninguno de los dos actúa plenamente 
 sin el otro. El arte puede sin duda enseñar, pero generalmente no de forma 
 explícita. La diversidad de situaciones presentadas, las caracterizaciones 
 humanas, las crisis y luchas por las que atraviesan los personajes, estas solas 
 cosas, cuando se presentan ante nosotros en toda su viveza y complejidad, son 
 suficientes para producir efectos morales.
28
  
 
El arte produce efectos morales cuando presenta personajes en situaciones de crisis, 
problema, etc, y reflexiona así sobre dichas realidades; aquí se puede aprender sin 
necesidad de experimentación personal. El arte no necesita presentar sistemas de 
moralidad, pues, con la sola presencia de personajes y realidades, el mundo de lo moral 
se abre paso. 
A pesar de que el arte y la moral se complementan, existen ocasiones en las cuales se 
contraponen, en cuyo caso se debe elegir entre el valor estético o el moral, pues no 
compaginan juntos. 
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Algo importante de añadir es que:  
 El gran arte no sólo proporciona al hombre un descanso o interrupción en el 
 curso de su vida trepidante, al término del cual se sentirá lo mismo que antes: en 
 el acto mismo del concentrar nuestra energías sobre un objeto estético, nuestro 
 estado espiritual mejora; hay un alivio en la tensión y una especie de iluminación 
 interior que no existía anteriormente. El efecto incluye una agudización de 
 nuestras sensibilidades, una facilidad para reaccionar más sensiblemente al 
 mundo que nos rodea.
29
 
 
Sin duda, las concepciones de lo estético han cambiado conforme pasan los años, 
muchos criterios antiguos sobre la belleza y la fealdad son caducos en la sociedad de hoy 
en día. El arte, por tanto, ha cambiado también en cuanto a sus formas de concepción y 
producción. 
 
Existen ciertas características generales sobre el arte y la estética, para que una obra sea 
considerada como tal, estas son: 
- Para que algo sea considerado como arte, ese algo (pintura, música, escultura, 
poema, etc.) debe atraer, debe agradar, causar admiración, placer, o generar 
algún tipo de emoción en el perceptor, debe expresar, debe emplear el esfuerzo y 
la creatividad, en sí, debe comunicar al artista con su perceptor.  
- Para que el arte sea considerado como estético, debe poseer unidad, complejidad, 
intensidad y expresividad.  
- La estética, hoy en día, se relaciona directamente con el sentido visual. La vida 
acelerada se opone al arte que requiere de contemplación, el mismo que con 
análisis, llega a rebelar infinidad de conceptos.  
- Los aspectos cognoscitivos no determinan el valor estético que halla su expresión 
en la percepción agradable. 
- El arte estimula la imaginación. 
- El arte permite que el ser humano se deshaga de emociones que no le agradan, 
pero que bien pueden aparecer en sus ser producto de la vida cotidiana, por 
ejemplo, mediante la música un artista puede liberarse del estrés.   
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- Al emitirse un juicio estético no se emite un juicio de valor sobre la bondad o 
maldad desde la perspectiva moral, ni tampoco sobre la veracidad o falsedad de 
las afirmaciones. A pesar de esto, muchas obras artísticas, y especialmente en 
literatura, tienen relación con lo veraz, más aún cuando se pretende que la obra 
de a conocer fundamentos reales. 
- Con el paso del tiempo, han llegado a prevalecer las obras que generan 
percepción inmediata, debilitándose en cambio aquellas obras que demandan de 
un largo proceso de atención. 
- Los lenguajes estéticos posibles de repetirse indefinidamente como la TV, el 
cine, etc, han sido muy bien acogidos, mientras que los que requieren de la 
presencia del artista, como es el teatro y la danza, han ido decreciendo con forme 
los años transcurren. 
- En el mundo estético, los escenarios y la decoración sobresalen, en muchas 
ocasiones, ante los contenidos artísticos. 
- Los críticos del arte del siglo XX en Ecuador, consideran estética a la capacidad 
de imitar y reproducir obras de arte basadas en otras obras artísticas anteriores.  
 
Así mismo, hay maneras de apreciar una obra, hay varios tipos de valores que el arte 
presenta consigo y que se ejecutan al momento de percibir y apreciar el objeto artístico, 
así como también al momento de considerarlo estético o anti estético, estos son:  
- Valores sensoriales.- Existe un observador estético cuando las características 
únicamente sensoriales de la obra generan disfrute. Aquí, no importan las 
emociones o ideas que la obra genere o represente. “Encontramos valores 
sensoriales en una obra de arte cuando nos deleitamos en su textura, color y tono. 
No es el objeto físico el que nos deleita, sino su presentación sensorial.”30 
Ejemplos de este tipo de valores son: el brillo de una piedra preciosa, el timbre 
que emite un instrumento musical, la madera adecuadamente pulida, etc. 
- Valores formales.- consiste en comprender la relación de los elementos 
sensoriales presentes en determinada obra de arte.  
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 Forma no significa lo mismo que figura, ni siquiera en las artes visuales. 
 La forma tiene que ver con las interrelaciones totales de las partes, con la 
 organización global de la obra, en donde las figuras, solo son un aspecto. 
 Cuando hablamos de la forma particular de una obra de arte concreta, nos 
 referimos a su propio modo único de organización, y no al tipo de 
 organización que comparte con otras obras de arte.
31
  
 
- Valores vitales.- son:  
 Valores importados de la vida exterior al arte, que no están contenidos en 
 el medio, pero son vehiculados a través de él. Por ejemplo, las obras de 
 arte representativas no pueden ser plenamente valoradas si no se poseen 
 ciertos conocimientos de la vida exterior al arte. Además, el arte puede 
 contener sentimientos: la música puede ser triste, alegre, melancólica, 
 animada, viva; el humor de un cuadro puede ser prevalentemente alegre o 
 sombrío, y otro tanto ocurre con lo de un poema. En cuanto a todos estos 
 valores, se requiere cierta familiaridad con la vía exterior al arte, y por eso 
 los valores aquí presentados se denominan valores vitales.
32
  
 
Un ejemplo de este tipo de arte es un cuadro de la crucifixión, para acercarse a su 
significado, se debe conocer el hecho histórico de la crucifixión.   
 
Un aspecto muy importante dentro de la actitud estética con la cual se pretende apreciar 
una obra de arte, es que ésta depende de la motivación con la que se dirija el receptor 
hacia la obra. Dentro de la actitud estética puede estar incluido el modo de atención o las 
razones que una persona tenga para respaldar su juicio o percepción, tales como aspectos 
morales, económicos, etc; sin embargo, la actitud (motivacional) con la que se aprecia 
una obra como estética o anti estética dependerá más que de un factor perceptivo, de la 
motivación del receptor. 
 
Es muy difícil establecer una norma común sobre la forma de apreciar los diferentes 
tipos de arte, pues, cada cultura, inclusive cada individuo en particular, posee sus propias 
formas de apreciar el arte; en dicha apreciación intervienen los gustos del perceptor, el 
estado de ánimo, las creencias, la cultura, entre otros; todas las apreciaciones que se 
generen en torno a determinada obra de arte son dignas de tomarse en cuenta, pues, en el 
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arte no existe la verdad absoluta, son elementos importantes tanto la subjetividad del 
autor como la subjetividad del perceptor, a eso se suma el juego del contexto (del cual 
no es nada fácil desligarse) que termina por influir de formas muy diversas tanto en el 
arte como en sus creadores y perceptores. 
 
Más allá de las reglamentaciones estéticas del arte y de su forma de apreciación, éste 
encuentra su propia libertad cuando el autor también lo halla, y obviamente, la 
subjetividad misma del término obliga a aceptar la diversidad de percepciones sobre lo 
verdaderamente estético. 
 
 1.4. Concepto de comunicación 
 
“La comunicación es el proceso mediante el cual se puede transmitir información de una 
entidad a otra. Los procesos de comunicación son interacciones mediadas por signos 
entre al menos dos agentes que comparten un mismo repertorio de signos y tienen unas 
reglas semióticas comunes.”33 
 
Actualmente, son muchas las formas de comunicación existentes en el mundo, esto 
debido a la cultura específica de cada pueblo.  
 
A las diversas formas de comunicación existentes se las puede agrupar dentro del 
lenguaje. El lenguaje es el conjunto de signos, símbolos, gestos, y demás, que poseen un 
significado específico (de acuerdo a cada cultura) y que permiten, a las personas, 
entender un determinado mensaje; desde luego, para que el lenguaje sea efectivo debe 
existir el mismo conocimiento de significados entre todos los individuos que se 
comunican, pues de lo contrario, cada quien se expresaría y entendería de diferente 
manera. 
 
Las formas de lenguaje son: oral, escrito, mímico y simbólico. 
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Dentro del proceso de comunicación intervienen los siguientes elementos: 
Emisor.- es quien codifica y emite o envía un mensaje. 
Receptor.- es quien recibe y decodifica dicho mensaje. 
Código.- es el conjunto de signos y símbolos mediante los cuales se expresa y da a 
entender dicho mensaje. 
Mensaje.- es la información que el emisor envía al receptor.  
Canal.- es el medio por el cual se ha emitido un mensaje y ha llegado al receptor. 
 
Sin duda, la comunicación no implica únicamente un proceso de comunicación lineal en 
el cual el emisor envía un mensaje que el receptor lo recibirá, sino que también implica 
una comunicación de tipo circular, mediante la cual el receptor interpreta dicho mensaje 
y lo retroalimenta, convirtiéndose así en el nuevo emisor del mensaje. 
 
La comunicación, sin duda, ha sido y es una de las herramientas indispensables dentro 
del proceso de vida humano y social. 
 
  1.5. Escuela Latinoamericana 
 
La Escuela Latinoamericana es una corriente de pensamiento sobre la comunicación, 
que surgió en Latinoamérica durante el siglo XX.  
 
La Escuela Latinoamericana nació, principalmente, debido a dos motivos: la influencia 
de las corrientes francesas sobre Latinoamérica, y como respuesta al intento de dominio 
de parte de Estados Unidos sobre Latinoamérica. 
 
Martín Barbero “menciona que el campo de estudio y, en particular, el desarrollo y la 
aplicación de las teorías de la comunicación en América Latina se formaron 
prácticamente durante el período de los sesenta y hasta mediados de los ochenta por el 
38 
 
“efecto cruzado” de dos hegemonías teóricas: la investigación norteamericana y la teoría 
social latinoamericana.”34 
 
En el siglo XIX, la comunicación latinoamericana dependía de Europa, de países como 
España, Francia, entre otros. EEUU no pudo ejercer una influencia directa debido a la 
diferencia idiomática con los países latinoamericanos. Es por tanto que, en 
Latinoamérica, se empieza a generar una revolución con miras a desarrollar una 
comunicación identitaria, que satisfaga las necesidades de su gente y tome en cuenta la 
coyuntura y cambios sociales. 
 
En un principio, la Escuela Latinoamericana, lejos de basarse en estudios científicos 
(como es el caso del surgimiento de otras escuelas de la comunicación), se basó en el 
periodismo, en los aportes que la Iglesia Católica dio sobre la comunicación (Teología 
de la Liberación), y en los planteamientos de la Escuela de Frankfurt. 
 
A breves rasgos se puede establecer que el periodismo del siglo XIX en Latinoamérica 
se desarrolló mediante la creación de varios periódicos, se trataba de un periodismo 
relacionado directamente con lo informativo, con la política y la necesidad de los grupos 
de poder de convencer a la gente sobre sus propuestas. Con el paso de los años, el 
periodismo se preocupó también por aspectos culturales y artísticos. En el siglo XX, el 
periodismo empleó nuevas tecnologías de la información y la comunicación 
(publicación de suplementos, series), se trataba de un periodismo que prestó mayor 
atención a temas como la creación de sindicatos, valorización del nacionalismo, entre 
otros. 
 
La Iglesia Católica por su parte, con la Teología d la Liberación (corriente teológica 
nacida en Iberoamérica que trata sobre la realidad de las sociedades oprimidas de 
América), establece un tipo de comunicación opuesta a la privada y responde preguntas 
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respecto a cómo conseguir en los pueblos latinoamericanos una fe liberadora alejada de 
la alienación. 
 
A su vez, la Escuela de Frankfurt establece una teoría crítica de la sociedad, mediante la 
cual, se establece que todo conocimiento en la sociedad se basa en la mediación; para 
dicha  mediación intervendrá el investigador y, de cierta forma y en mínimo grado, su 
postura. Así mismo, mediante esta escuela se cree que las imágenes contienen una carga 
informativa sumamente influyente en el espectador, y que la deformación de la cultura 
fácilmente se observa en la industria cultural (cultura de masas) y en los medios de 
comunicación que reproducen el sistema establecido.   
 
Los primeros países que fundaron escuelas de periodismo en las universidades fueron 
Brasil y Argentina. Con el paso del tiempo, alrededor de 1930, ya existían escuelas en 
todos los países latinoamericanos. 
 
En 1960 se consolidó definitivamente la Escuela Latinoamericana, la cual cuestiona 
profundamente al poder de la época y su dominio sobre la comunicación y los mass 
media. 
 
Esta Escuela critica fuertemente al sistema mundial basado en la hegemonía de la 
comunicación e información de los países “potencia”, plantea un nuevo orden 
comunicacional en el cual, los países considerados “en vías de desarrollo” tengan iguales 
oportunidades, lo que evidentemente debería darse partiendo desde el punto de que todos 
somos entes comunicativos por excelencia, más allá de la posición política, tecnológica 
o económica.  
 
Como dato importante, en 1980 se crea el Informe McBride, al cual se lo conoce como 
“Voces múltiples, un solo mundo”. Este informe fue creado por la UNESCO y presidido 
por el irlandés, Premio Nobel de la Paz, Seán MacBride. Mediante este informe se 
analiza la realidad de la comunicación mundial, así como el papel de los mass media 
(influencia de las grandes agencias de noticias), y se establece pautas para generar un 
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equilibrio entre la comunicación y la información, así como también para solucionar 
problemas presentes en el ámbito comunicativo internacional y generar la paz. Aquí 
cobra total importancia la comunicación alternativa, mediante la cual se revaloriza la 
comunicación de los grupos que no poseen el dominio de los países, pero que no por eso 
dejan de tener necesidad de ser escuchados y de acceder a la comunicación mundial.  
 
Entre los principales planteamientos de la Escuela Latinoamericana se encuentran: 
- La comunicación tiene una relación directa con la vida cotidiana. 
- La comunicación alternativa y la comunicación popular son claras expresiones de 
los grupos no dominantes. Estos tipos de comunicación son los más cercanos a la 
realidad de Latinoamérica, y por tanto, deben ser tomados en cuenta. 
- La comunicación para el desarrollo se orienta a generar procesos de 
comunicación que mejoren las condiciones de vida de la gente que vive en los 
países considerados en vías de desarrollo, mediante la transmisión de 
conocimientos y la intervención de todos los elementos de la sociedad.   
- Para Marques de Melo, la Escuela de la Comunicación “se caracteriza por su 
mestizaje teórico, su hibridismo metodológico, su compromiso ético – político y 
su dimensión extra nacional.”35   
- Latinoamérica no debe dejarse oprimir por el dominio extranjero. 
- En la comunicación Latinoamericana importa tanto el emisor como el receptor, 
quien no es un actor pasivo. 
 
En Quito, a final de los años 50, se creó CIESPAL, en donde se ha tratado sobre la 
comunicación local y sobre el impacto del proceso comunicativo en el desarrollo de los 
pueblos. Se trata de instituciones que pretenden mejorar la calidad comunicativa 
orientada al desarrollo social.  
 
Entre los principales pensadores de la Escuela Latinoamericana se encuentran: 
- Luis Ramiro Beltrán: Quien se opone al tipo de comunicación horizontal, puesto 
que el receptor no es un elemento pasivo en el proceso de la comunicación. Así 
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mismo, se opone a la invasión de mensajes externos (influencia estadounidense) 
que intentan someter y mantener a los países latinoamericanos dentro del 
concepto errado de “subdesarrollo.”   
- Daniel Pietro Castillo: Quien rescata el valor del desarrollo social mediante la 
existencia de comunicación y democracia. Así mismo, mira a los países 
latinoamericanos como países desarrollados, en donde es importante la 
planificación y el trabajo conjunto de todos los actores sociales y, obviamente, de 
quienes generan los procesos comunicativos. 
- Jesús Martín Barbero: Cree que se debe analizar los procesos de comunicación 
desde un punto de vista cultural, para lo cual se debe dejar de pensar desde el 
punto de vista de los medios. Así mismo, asegura la importancia de la existencia 
de la democracia dentro de un estado, en el cual, el aspecto político (dominación, 
resistencia, etc.) juegan un papel preponderante dentro del desarrollo 
comunicativo y dentro del desarrollo social. 
 
La Escuela Latinoamericana revaloriza el arte de los pueblos latinos, el valor cultural 
que se halla en cada agrupación humana y que revela directamente su identidad. Se debe 
revalorizar el arte de la cultura popular y de toda cultura que se halle próxima a los 
verdaderos actores sociales: el pueblo, pues, no guarda consigo solamente un acervo 
histórico y cultural muy grande, sino que también refleja la voz de la gente, su 
coyuntura, necesidades, etc.  
 
Los grupos hegemónicos extranjeros y muchos grupos nacionales han minimizado por 
años el valor de la cultura popular latinoamericana, desvalorizando con ello la riqueza 
artística de la gente e impidiendo su desarrollo. Por otra parte, la existencia de industrias 
culturales ha contribuido con la desvalorización artística y cultural de los pueblos 
latinoamericanos, quienes de cierto modo han vivido, por mucho tiempo, a expensas del 
criterio extranjero que ha borrado de la mente de mucha gente una única verdad: la 
cultura y el arte latinoamericanos tienen tanto valor como la cultura y arte extranjero, en 
ellos no hay superioridad, sólo representación de la identidad.   
42 
 
El arte callejero no es más que otra forma de manifestación cultural del pueblo, una 
manifestación que refleja también su coyuntura económica, política, y de más, la cual 
debe ser respetada y valorada. 
 
Según la Escuela Latinoamericana, la base del desarrollo social se halla en la 
participación colectiva de los procesos de comunicación; dicha participación debe existir 
no solamente a nivel político, debe abarcar todos los niveles y el arte callejero es tan 
sólo uno de ellos. 
 
La comunicación es un proceso vivo e influyente cuando genera retroalimentación y 
cuando tanto receptores como emisores forman parte de un proceso comunicativo; en 
este aspecto y hablando específicamente de los artistas callejeros, existen procesos de 
comunicación dentro de su cotidianidad y trabajo, procesos que mayormente no se han 
tomado en cuenta, pero los cuales forman parte de la interrelación comunicativa social e 
influyen en su cotidianidad; así, para el artista callejero es muy importante la 
comunicación con su receptor, el cual se convierte en emisor e influye en la actividad 
artística del mismo; para los artistas callejeros es sumamente importante la 
comunicación con su entorno pues de esto depende, en gran medida, su éxito laboral y la 
aceptación social.  
 
Los procesos de comunicación de los artistas callejeros son muy diversos, pero en todos 
se halla una similitud: la importancia que éstos dan al receptor como actor importante 
dentro del proceso comunicativo y dentro del desarrollo de su actividad. En su mayoría, 
el arte callejero no representa a los grupos de poder, se identifica con el pueblo, con 
quien practica una comunicación real.  
 
Cuando los payasos se hacen bromas para hacer reír a la gente, cuando los pintores y 
estatuas vivientes emplean un lenguaje no verbal para comunicarse con las personas por 
medio de gráficos y señas, cuando los músicos mezclan los sonidos musicales (que 
generan sensaciones en el público) con su voz y sus palabras, cuando un espectador 
conversa con el artista, cuando el público expresa sus emociones ante la percepción de 
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determinada obra de arte, cuando las monedas de la gente caen en los sombreros y 
frascos de los artistas, se está generando procesos de comunicación que expresan 
claramente la realidad social más propia de Latinoamérica, la identidad de un pueblo, la 
situación artística del mismo, la comunicación cotidiana que, con un cierto tipo de 
democracia, comunica y desarrolla a un pueblo.        
 
Por otra parte, y debido a su decisiva influencia en la sociedad, es digno de tomarse en 
cuenta a los medios de comunicación. Como establece el sociólogo John Thompson: los 
medios de comunicación han influido el tiempo y el espacio de la sociedad.  
 
Sin duda, son dichos medios un positivo mecanismo humano con el cual se une en 
medio de la diversificación social, se trata de una herramienta que, de ser bien utiliza, 
genera información, comunicación, ciencia, entretenimiento y desarrollo. 
 
El problema radica en el instante mismo en el que los medios son empleados 
distorsionando su objetivo social y convirtiéndose en un instrumento de totalitarismo e 
interés exclusivamente individual. En ese preciso momento, un medio de comunicación, 
lejos de cumplir su deber primero de llegar a la veracidad, se abandona en lo subjetivo 
de determinados pensamientos y conceptos que bien pueden no ser veraces  y que, así 
mismo, pueden llegar a cambiar el rumbo de una nación (y no precisamente para bien.) 
Como indica Ignacio Ramonet: muchos medios ejercen un rol ideológico porque se 
encuentran involucrados en el sistema económico, por ejemplo; para varios de ellos el 
interés mediático radica en vigilar, anunciar y vender.  
 
No se trata de que un determinado medio de comunicación no pueda mantener una 
postura sobre un determinado tema, pues, los periodistas no son simples transmisores de 
datos carentes de pensamiento y crítica, más bien son los encargados de orientar a la 
sociedad, tampoco se trata de que una persona no pueda dar a conocer por un medio su 
opinión o, en caso de ser los dueños o administradores del medio, orientarse a cumplir 
una determinada caracterización; de lo que se trata es de que cada medio, dentro de sus 
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políticas propias y permitiendo que todo grupo pueda dar su opinión, respete aspectos 
básicos como la no manipulación de los datos a la hora de informar.  
 
Hablar de objetividad es tan complejo desde el instante mismo en que dicha objetividad 
quiere partir de un sujeto (obviamente bastante subjetivo), por tanto, más allá de que los 
medios pretendan mantener su postura de “objetivos”, deberían tener claro su importante 
papel social en el desarrollo de un pueblo y manejarse siempre desde la honestidad. 
 
Los medios de comunicación han influido en muchos aspectos humanos, entre ellos está 
el arte. Los conceptos de lo bello, feo, estético, abstracto, moderno, antiguo, que es 
transmitido por televisión, por ejemplo, va generando su efecto en el receptor 
(obviamente en mayor o menor grado),y tal puede ser su grado de influencia que, 
inclusive, puede llegar a cambiar los conceptos hasta entonces establecidos; este primer 
aspecto ya indica lo subjetivo de dichos conceptos que se transmiten en los medios y que 
pueden ser veraces el día de hoy pero llegar a ser totalmente falaces el día de mañana. 
Dicha influencia mediática puede llegar inclusive a modificar la identidad de un pueblo, 
o a convertir al arte en tan solo una mercancía presa de la industria cultural, tal como lo 
indica Horkheimer: las industrias culturales cambian a la sociedad. Así mismo, de 
acuerdo al pensamiento de Marcuse: el arte permite ver la coyuntura desde otra 
perspectiva, el problema radica en que éste se ha alejado de lo real porque se ha envuelto 
en el mundo mercantil (en el mundo de los grupos de poder). Desde luego, los mas 
media también podrían llegar a fortalecer y revitalizar la cultura de un pueblo, a 
valorizar el arte; todo depende de el objetivo con el cual se maneje la programación e 
información dentro de la dinámica social. 
 
Dichos conceptos que son emitidos por los medios y que, en muchas ocasiones, han 
definido el pensamiento social, provienen de múltiples intereses, y es ahí cuando la 
frágil sociedad puede llegar a someterse sin darse cuenta, aceptando la influencia 
mediática inclusive sin comprenderla bien. Como Galeano lo expresa: “el monopolio 
privado termina por imponer la dictadura de la imagen única, la palabra única y la 
45 
 
música única”36, generando así un quemimportismo de la otredad (aspecto rechazado por 
Mario Kaplún quien considera la necesidad de educar desde los medios, respetando a los 
demás.) 
 
Los conceptos de belleza que hoy se manejan, por ejemplo, han sido, en parte, debido al 
trabajo constante de ciertos medios que han invadido con determinada clase de 
publicidad y programación hasta el punto de naturalizar ciertos conceptos, y lo peor de 
todo es que, a veces, se quedan únicamente en lo superficial y no se ajustan a la realidad 
del medio. A manera de ejemplo, las telenovelas en las cuales se reproduce a la belleza 
plasmada en las mujeres rubias, altas, o en los hombres musculosos (que intentan 
asemejarse a los súper héroes de los cuentos infantiles), han llegado a influenciar tanto 
que mucha gente quieren ser como ellos, imitando su forma de hablar, de vestir, de 
llamarse; y lo cierto es que, sin darse cuenta, han desvalorizado su propia forma de 
vestir, su lenguaje, su identidad (cultura), adoptando conceptos que ni si quiera se 
entienden bien, dejando de lado la identificación primera que como personas únicas 
deben poseer, y en ocasiones, llegando a la frustración de que esos actores de telenovela 
son totalmente diferentes y será muy difícil imitarlos puesto que la realidad del medio es 
diferente. Como Humberto Eco lo expresa cuando habla sobre la “Cultura de Masas”, 
muchos medios de comunicación, cuyo pensamiento expresa las ideas de los grupos de 
poder tales como determinadas concepciones de cultural, promueven la forma de pensar 
del sector popular. Y Marx corrobora este planteamiento al expresar: “las ideas de la 
clase dominante son en todas las épocas, las ideas dominantes.”37 
 
No es que una cultura sea mejor que otra, puesto que todas nacen de las características 
más propias del medio y de la capacidad creadora del su entorno, todas poseen valor; el 
problema es que, en ocasiones, se desvaloriza unas con otras y los televidentes 
reproducen dicha desvalorización. La misma invasión musical extranjera que ha 
terminado por definir los conceptos de arte y moda, ha sido, en ocasiones, aceptada 
mucho más que la música propia; no está mal el intercambio cultural, el error radica en 
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 GALEANO, Eduardo, Los medios de comunicación, http://www.taringa.net/posts/ciencia-
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 Teorías críticas de los medios de comunicación, http://comunicacion.idoneos.com/index.php/338244 
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que algunos aspectos de la cultura extranjera han prevalecido mucho más que los de la 
nacional debido al grado de importancia que se da en varios medios de comunicación, 
entonces ¿es adecuado que inclusive muchos medios nacionales minimicen, de cierta 
forma a la propia cultura? 
 
No es que todos los medios de comunicación reproduzcan dichos estereotipos que 
terminan por borrar el arte nacional, pero son pocos las revistas que en la portada sacan a 
una mujer indígena por ejemplo, pocas son las carteleras que hablan de los artistas 
callejeros, mientras hay muchas cuando un cantante extranjero llega, son pocas las horas 
que en varios canales se reproduce la música ecuatoriana mientras que todo el día, en 
propagandas y programas, se emite otro tipo de canciones; lo penoso de todo es que el 
arte propio queda relegado a un segundo plano, mientras que lo superficial ha terminado 
por invadir la mente de la mayoría de personas. 
  
No es que este mal la interrelación cultural, pues es eso más bien un aspecto positivo, 
tampoco es que no existan medios que revaloricen el arte ecuatoriano y se manejen con 
honestidad (como algunos medios alternativos y otros), es simplemente que falta en 
muchos medios un verdadero compromiso social que no busque únicamente la ganancia 
económica sino también el crecimiento social. La teoría de la aguja hipodérmica es muy 
aplicable en este caso, cuando cierto grupo (emisor) envía un mensaje que se inyecta en 
el receptor a veces sin resistencia, y por tanto se crea una realidad de causa – efecto que 
termina por organizar de cierta forma a la sociedad; y como el Funcionalismo lo 
establece: cada parte (institución) se une a las demás. Con lo cual, se entiende que si una 
parte falla, la sociedad genera disfuncionalidades comunes.  
 
Los medios de comunicación tienen una gran responsabilidad consigo, que no puede 
permitirse accionar con mentiras. 
 
A veces, algunos medios (que pueden ser públicos o privados), no transmiten lo que el 
receptor quiere o necesita, sino lo que al medio le interesa, minimizando así al público. 
Es por eso que, dentro de la invasión mediática en la que se vive, el receptor debe ser un 
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elemento dentro del proceso comunicativo, un sujeto crítico que no se limite a ver y 
escuchar, sino que también actúe, exija, tenga criterio propio; el medio por su parte (que 
debe emplear adecuadamente lo que Saussure llama: significado y significante) debe ser 
auténtico, honesto, colectivo, accesible, que no se limite solo a informar, que no 
claudique, y que con su ejercicio comunicativo, contribuya con el bienestar y desarrollo 
social. Así un país puede crear un proceso de mejoramiento en el cual el arte sea 
revalorizado, y en cual: el hogar, las escuelas, el gobierno, los medios de comunicación, 
todos, están incluidos.      
 
 1.6.  Revista Utopía 
 
A pesar de la existencia de medios de comunicación ajenos a los intereses comunitarios, 
existen otros que surgen como una idea innovadora ante dicha situación, que se 
preocupan por la gente, su cotidianidad, y lejos de pretender un lucro o popularidad 
mediante el sensacionalismo, desean contribuir con el país y con sus verdaderos actores 
sociales. 
 
Entre los medios de este tipo se encuentra la Revista Utopía; se trata de un medio de 
comunicación de prensa escrita organizado y administrado por la Universidad 
Politécnica Salesiana, el cual se publica trimestralmente y cuyo objetivo es: “Favorecer 
espacios de reflexión y formación de los miembros de la Comunidad, priorizando el 
análisis crítico frente a la realidad del entorno, la búsqueda de la verdad y la 
investigación, que motiven a un compromiso de cambio de la persona y de la sociedad, a 
la luz del Evangelio.”38 Esta Revista desea contribuir con el país mediante un espacio 
donde se valora a los verdaderos actores sociales, donde se motiva al mejoramiento 
social mediante el análisis y la reflexión.   
 
La Revista Utopía cuenta con secciones de: tecno ciencia, tema central, los profesionales 
en su escenario, artífices, entretenimiento, actualidad universitaria, investigación en la 
UPS, entre otros; con los cuales se genera espacios para todo tipo de gente, 
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especialmente para un público objetivo que va desde los 19 a los 27 años de edad y para 
adultos.  
 
En dicha Revista escriben personas ligadas a la UPS (docentes, estudiantes, directivos, 
entre otros), generando un espacio diverso; y llega tanto a los miembros de la 
Universidad (en sus diferentes campus) como a personas ajenas a ella, tales como: el 
Ministerio de Cultura, CIESPAL, entre otros, así como a las  instituciones que soliciten 
su envío; este medio cuenta con una gran acogida y es por tanto que el mensaje de la 
revista llega a mucha gente y genera un aporte social. Es una Revista gratuita que es 
mantenida por la Universidad Politécnica Salesiana, cuyo editor responsable es el Lcdo. 
Armando Grijalva (docente de la Universidad.)  
 
La prensa escrita sigue siendo, sin duda, una forma de periodismo influyente en la 
sociedad. A pesar de que los medios audiovisuales (como la televisión) han cobrando 
gran importancia con el paso del tiempo, la prensa escrita  no ha perdido su valor, pues, 
llega donde a veces la señal televisiva, u otras, no alcanzan a llegar, así mismo, es un 
medio de comunicación muy receptado durante el ajetreado día de la gente donde puede 
leer e informarse mientras desayuna o va en el bus. El uso de imágenes en la prensa 
escrita atrae al público; a más de que medios como las revistas, llaman la atención por su 
diseño y por la diversidad de temas que trata y por su material. 
 
Una de las primeras revistas publicadas fue la alemana cuyo título traducido es: 
Discusiones mensuales edificantes, que apareció a mediados de los años sesenta. Desde 
su existencia la publicación de revistas se ha envuelto en un proceso de cambio que ha 
generado diversidad de publicaciones tales como: revistas por internet, radio revistas, 
entre otras.   
 
La revista, al igual que el resto de medios de comunicación, tiene consigo un 
compromiso social, pues, es para la gente; de ahí radica la importancia de que un mass 
media no piense únicamente en su beneficio propio sino también en su público y el 
aporte que da a la sociedad.  
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“Son las palabras valiosas herramientas de comunicación. En ocasiones como nos son 
necesarias. Si estas son gratas, construyen, fortalece y edifican, mal dichas se tornan 
desagradables y soeces. Construyamos a través de las palabras.” 
(Carlos Casanti.) 
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CAPÍTULO 2: EL ARTE CALLEJERO Y LAS PLAZAS DEL CENTRO 
HISTÓRICO DE QUITO 
  
         “El arte sólo ofrece alternativas  
a quien no está prisionero  
de los medios de comunicación de masas.”  
(Umberto Eco) 
 
 2.1. Clasificación del arte 
 
A través de la historia, el arte ha sido clasificado de muy diversas maneras. Cada época 
ha traído consigo una clasificación determinada del arte.  
 
En la época antigua, el arte fue asociado a las actividades manuales, clasificándose de 
diversas formas, de entre las que sobresalen: 
- La clasificación de los sofistas: 
 Artes útiles.- destinadas a satisfacer todo tipo de necesidades físicas. 
*Carpintería y ebanistería. 
*Zapatería. 
*Arquitectura. 
*Metalúrgica. 
*Alfarería. 
 Artes agradables.- destinadas a satisfacer necesidades de índole psíquica. 
*Pintura. 
*Escultura. 
*Música. 
*Geometría. 
*Oratoria. 
 
- La clasificación de Cicerón: 
 Artes superiores. 
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*Política. 
 Artes medias. 
*Filosofía. 
*Oratoria. 
*Poesía. 
 Artes menores. 
*Música. 
*Pintura. 
*Escultura. 
*Teatro. 
*Atletismo. 
 
En la Edad media, esta concepción cambió, para atribuirle al arte, todas aquellas 
actividades que podían ser aprendidas mediante la enseñanza de un libro, en las cuales se 
incluye las materias técnicas. El arte se dividió en: 
 Trivium.- Todo lo que representaba arte literario. 
*Gramática.- Hablar. 
*Dialéctica.- Razonar. 
*Retórica.- Figuras. 
 Quadrivium.- Todo lo que representaba el arte científico. 
*Música. 
*Aritmética. 
*Geometría. 
*Astronomía. 
 
En el Renacimiento, el arte se asocia directamente al concepto de artesanías, donde se 
valora las actividades artesanales. En este período, el arte se dividió en: 
- Quattrocento.- En el cual todos los tipos de arte son orientados a la elaboración 
matemática y formal. 
- Cinquecento.- El arte adquiere tintes humanistas y se basa en el equilibrio y la 
idealización. 
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Desde el siglo XVIII se agrupan todas las formas artísticas en lo que se conoce como 
Bellas Artes. 
 
En la actualidad, como lo afirma Marta Serrano y Juan Pichardo (intelectuales 
mexicanos), el arte puede ser clasificado de las siguientes maneras: 
- De acuerdo a su finalidad: 
 Artes menores.- las cuales intentan crear belleza y utilidad. Dentro de este 
tipo de arte, se encuentra el arte popular. 
  
 A partir de los años 70, la designación arte popular comienza a referirse a 
 aquellas manifestaciones culturales con un plus estético, que se 
 encuentran en los bordes de los circuitos de jerarquización establecidos 
 por la gestión de campo de las Bellas Artes (galería, museos de arte, 
 academias, premio, salones, etc.) O que se manifestaban de forma 
 espontánea entre determinados grupos, ya fuera que continuaran un canon 
 étnico o tradicional, o ya que fueran manifestaciones que en apariencia no 
 respondían a reglas preestablecidas comunitariamente como los 
 grafities.
39
  
 
En Ecuador, “la cestería, la pintura, la talla de madera, la alfarería, los tejidos, la 
orfebrería responden a un fin práctico, a satisfacer una necesidad colectiva, pero en una 
forma bella. He ahí el más alto valor del arte popular.”40  
   
 Artes mayores.- las cuales intentan crear belleza y estética pero no utilidad.  
 
- De acuerdo a su medio de expresión: 
 Artes espaciales.- las cuales ocupan un lugar y en las cuales la temporalidad 
se hace presente. Pueden ser apreciadas por medio de la vista.  
 Artes acústicas.- las cuales tienen un inicio y un fin determinados. Pueden ser 
percibidas por medio del oído. 
 Artes mixtas.- las cuales se fusión entre las artes espaciales y las artes 
acústicas. 
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- De acuerdo a su clase: 
 Visuales. 
 Musicales. 
  Corporales. 
 Literarias. 
 
Otra clasificación es la dada por los escritores del libro Estética, Monroe Beardsley y 
John Hospers, quienes, de acuerdo a la naturaleza del medio en que se crean, las dividen 
en: 
- Auditivas.- es todo tipo de arte de sonido, el cual utiliza la música. 
- Visuales.- es todo tipo de arte que emplea la percepción visual; en ellas no 
interviene únicamente la vista, pues, muchas obras estimulan a que se utilice 
también el tacto. Dentro de este tipo de arte se encuentra: la escultura, pintura, 
arquitectura, entre otras. 
- Simbólico.- se trata de un arte que emplea a la palabra como base de su creación, 
de aquí lo importante de conocer el significado de los símbolos del lenguaje, con 
el fin de poder entender el contenido de la obra, la cual es bella por el significado 
de las palabras y sus asociaciones. Dentro de este tipo de arte se encuentra la 
literatura.    
- Mixto.- es todo tipo de arte que mezclan uno o varios medios (auditivo, visual, 
simbólico.) Dentro de este tipo de arte se encuentra: la ópera, el teatro, entre 
otros. 
 
Muchas son  las formas de hacer arte que se han creado durante el transcurso del siglo 
XXI, así, el arte callejero o arte urbano, ha surgido como una manifestación estética, de 
crítica y respuesta contra las realidades políticas de la época, y como una nueva forma 
de expresión artística que, en ocasiones, es ejecutada debido a escases laboral como una 
forma de trabajo.  
Se trata del arte que se plasma en las calles, bien puede ser música, danza, pintura, 
teatro, grafitis, etc., presentados en las diferentes calles de los diversos países del 
mundo.  
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El arte callejero bien puede estar dentro del tipo de arte agradable, menor o vulgar, de la 
edad antigua; dentro del tipo de arte quadrivium de la edad media y dentro del tipo de 
arte mixto de la época contemporánea.  
 
Aunque el arte se clasifique de diferentes formas, su esencia misma puede llegar a 
trascender dicha clasificación, abarcando nuevos espacios. Lo cierto es que, el arte, 
realmente, más allá de definir clases sociales, define condiciones humanas, y unifica al 
ser humano, en su capacidad propia para crear belleza y transmitirla al  mundo. 
 
 2.2. El arte popular 
 
El arte popular es:  
 Arte realizado por y para el pueblo, generalmente de una manera anónima con 
 finalidad decorativa y con materiales simples y de escaso valor material. 
 Corresponde a un pueblo y a una delimitación geográfica, pero no a un período 
 histórico. El arte popular no tiene épocas y la continuidad de formas, colores, 
 temas y procedimientos son características propias. No se identifica la persona 
 del autor, pero puede clasificarse por escuelas o grupos locales.
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El arte popular (que forma parte de la memoria histórica) es el arte realizado por lo que 
socialmente hablando se conoce como pueblo, en oposición a la élite. Este tipo de arte es 
transmitido de generación en generación y guarda consigo un fin de lucro (sociedad de 
consumo). Así mismo, el arte popular es colectivo más que personal, representa los 
rasgos identitarios de un pueblo, y emplea la estética como base de producción artística. 
Los materiales usados en este tipo de arte provienen del mismo lugar en donde son 
elaborados. La cultura popular nada tiene que ver con la cultura de masas, pues la 
segunda es creada por los grupos de poder para homogeneizar a la sociedad y alienar su 
cultura. 
 
 Es notoriamente manifiesta la existencia en el arte de dos estratos socio-
 económicos bien definidos, en teoría por lo menos, una minoría poseedora de un 
 cúmulo de conocimientos adquiridos a través de un aprendizaje 
 institucionalizado, metódico, académico. Y otro, que constituye la gran mayoría, 
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 poseedora también de un rico bagaje de conocimientos de todo tipo, pero 
 adquiridos, al contrario que el grupo anterior, gracias a la experiencia o 
 heredados por línea social y transmitidos de generación en generación. 
 A este sector se ha dado en llamarle comúnmente clase popular, pueblo. Su 
 acervo cultural es muy vasto, y guarda enigmáticas recetas médicas hasta 
 cabalísticas fórmulas mágicas. Conoce y domina varias técnicas para tratar los 
 materiales como el barro, la madera, los metales y conseguir bellas piezas que 
 reflejan una exquisita sensibilidad estética, muestras fehacientes del arte que 
 genera este sector: el arte popular. Este arte es anónimo porque el artista popular 
 no individualiza su creación. Satisface así las necesidades de la colectividad a la 
 que pertenece.
42
  
 
Es entonces el arte popular, un tipo de actividad anónima, la cual no posee época, pues 
trasciende de generación en generación. El arte popular busca expandirse mediante la 
sociedad de consumo; para dicho fin, el arte popular utiliza la estética. El arte popular 
puede elaborarse y comercializarse en distintos lugares, aunque mayormente, dicho arte 
se elabora en talleres y se vende en distintos, almacenes, zonas turísticas y en la calle. 
 
 Aunque la denominación “artes populares” ha quedado desprestigiada al haber 
 sido utilizada por los sectores sociales más conservadores para mantener unas 
 formas alejadas de la “creatividad artística”, las artes populares fueron el 
 resultado de un movimiento de dinamización de la creatividad surgida de la 
 población. Posteriormente se quedaron en un estereotipo y modelo de la falta de 
 creatividad y de repetición de unos lenguajes y formas estéticas 
 preestablecidas.
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La poesía popular, al igual que el resto de artes populares, pertenece a cierto grupo 
social, pues agrada a un determinado grupo social. Es entonces como surge el arte de 
clase. 
 
Lo opuesto al arte popular, bien podría ser el arte elitista, burgués o aristócrata, el cual 
emplea un lenguaje o técnicas diferentes al del arte popular, poco comprensibles para la 
mayoría, y de costoso valor material. Se trata de un arte que no siempre trasciende de 
generación en generación, pues, puede morir con el propio exterminio de una clase 
dominante.  
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 CEVALLOS, Gabriel. Op. Cit. p.207. 
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 GONZÁLEZ, Toni, “Las artes populares contemporáneas y las dinámicas urbanas”, p.2. 
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En sus escritos, William Wordsworth, por ejemplo, busca:  
 Escoger incidentes y situaciones de la vida ordinaria y referirlos, en cuanto fuera 
 posible, con un lenguaje usado realmente por los hombres. Para ello se fijó en la 
 vida humilde y rústica, porque en ella las pasiones esenciales del corazón hallan 
 mejor terreno donde desarrollarse. Y acepta el lenguaje de dichos hombres, ya 
 que son ellos quienes están en contacto con los principales objetos de donde se 
 deriva la parte mejor del lenguaje, aunque exista aún otras razones para esa 
 preferencia, porque dichos hombres, al no estar bajo la influencia de la vanidad 
 social, expresan su sentir y su pensar de un modo simple y sencillo, y su lenguaje 
 presenta la ventaja de ser mucho más duradero y filosófico que aquél con el cual 
 los poetas lo sustituyen frecuentemente, creyendo así acrecentar su fama y su 
 arte, cuando lo que hacen es enajenarse la simpatía humana con caprichosos 
 hábitos, creados por ellos mismos a fin de alimentar volubles gustos y más 
 volubles apetitos.
44
  
 
Esta sería una de las diferencias básicas entre el arte popular y el arte elitista.  
 
Fue en el siglo XVI cuando, oficialmente, se diferencia entre el arte popular y el arte 
culto, y surge así el reconocimiento de la existencia del arte del pueblo, seguramente 
debido a los esquemas cerrados con los cuales se calificaba al arte, un ejemplo de esto 
son las artes plásticas, en las cuales las manos se ensuciaban por completo, se 
encallecían y demás, por lo cual fueron dejadas para los negros, mestizos y blancos 
pobres.  
 
En esta época surge el concepto de arte Kitsch (palabra alemana que significa cursilería, 
y que describe a los objetos baratos y de fácil comercialización), el cual es una copia 
inferior de algún tipo de arte (imitación), también se considera así al arte que utiliza 
materiales sin valor material, presuntuoso, desactualizado y falsificado. 
Con el asenso de la burguesía al poder y con la concepción de sociedad de masas, el arte 
Kitsch resurge notablemente. La sociedad de consumo es también uno de los factores 
claves para dicho surgimiento. Es así como crece la industria cultural, la cual reproduce, 
estandariza lo que antes era individual, y utiliza al arte como objeto o mercancía. El 
consumidor acepta dicha mentira. 
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 GONZÁLEZ, Toni. Op. Cit. p.18 y 19. 
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Con el paso del tiempo, en el siglo XVIII se separa por completo la concepción de arte 
popular y arte culto, reconociendo también la división del arte popular en: arte popular 
tradicional y arte popular deformado del arte hasta entonces oficial.  
 
Con la revolución industrial (finales del siglo XVIII e inicios del siglo XIX) y la 
hegemonía mundial de los conceptos de libre mercado, propiedad privada, 
mercantilismo, es decir, capitalismo, la diferencia entre arte popular y arte culto se 
establece definitivamente. Es entonces la sociedad de consumo quien prioriza a la 
cultura popular para generar el consumo masivo (arte para las masas), y por ende, es 
quien, de cierta forma, influye en las obras artísticas que se crean. Al intervenir la 
sociedad de consumo se generan las industrias culturales, las cuales emplean al arte 
como mercancía y desvalorizan muchos de sus conceptos más identitarios. 
 
En el siglo XX surge el Pop Art que fue un movimiento artístico que nació en Inglaterra 
y EEUU alrededor de 1950, el cual empleó las imágenes de la cultura popular para 
separarlas de su contexto y fusionarlas con otras, y criticar así a la realidad o generar 
nuevas concepciones de estética. Así mismo, utilizó técnicas de la cultura popular y trató 
temas sobre ésta. Se trata de un arte que empleó la publicidad de masas para tratar temas 
de interés colectivo. 
 
El Pop Art es considerado como una de las artes precursoras del arte postmoderno. 
Este tipo de arte es representado por cada uno de sus artistas, pero presenta consigo 
muchas de las características del arte popular. 
 
El Pop Art desafía la tradicional concepción de las bellas artes, y valoriza el poder de la 
iconografía dentro de la sociedad de consumo. Este tipo de arte se caracteriza por: tratar 
temas de interés colectivo, usar medios de expresión que antes no eran consideradas 
adecuados para la difusión artística, como es el caso de la publicidad, periódicos, 
embases de comida y cigarrillos, etc.,  usar el lenguaje figurativo (una palabra expresa el 
significado de otra), emplear la ironía y la parodia para tratar temas de diversas índoles, 
emplear el arte Kitsch, entre otros. 
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Entre los representantes destacados de este tipo de arte están: Red Grooms (artista 
norteamericano que trata temas de la vida urbana actual en sus pinturas y esculturas), 
Tom Wesslemann (pintor estadounidense caracterizado por pintar desnudos femeninos), 
entre otros.   
 
En la actualidad, el arte popular es totalmente reconocido.  
 
En Ecuador, el arte popular es una de las manifestaciones culturales más representativas 
de la identidad, forma también parte de uno de los atractivos turísticos más importantes.  
Debido a la pluriculturalidad y multietnicidad presentes en el Ecuador, las 
manifestaciones de arte popular son muchas, cada etnia y población ecuatoriana tiene 
sus propias características artísticas, lo principal es que, dentro de este mundo tan 
diverso, el arte popular en Ecuador es una de sus actuales formas de manifestación 
comunicativa e identitaria.  
 
El arte popular no es sino otra forma de expresión y manifestación cultural humana, la 
cual refleja la coyuntura del medio y mantiene un legado histórico. 
 
 2.3. El arte callejero 
 
El arte callejero (o arte urbano) es toda manifestación artística elaborada o presentada en 
las calles. Es el conjunto de actividades o productos creados con un fin comunicativo, el 
cual se realiza y presenta en las calles.   
El término se deriva del inglés street art que significa el arte en las calles. 
 
 Los movimientos generados en tiempos de agitación política, reivindicación 
 social, injusticia o migración. Al resultado creativo de esta agitación renovadora 
 lo llamaremos arte urbano. No participa de la cultura dominante y no utiliza los 
 canales que la sociedad ha previsto para sus propios movimientos. Se desarrolla 
 por sus propios medios y es eco de lo que podríamos llamar culturas de la calle 
 que en un sentido metafórico, y real en los países de clima benigno, nace y se 
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 desarrolla en el espacio público, el único lugar común y al alcance de todo el 
 mundo.
45
 
 
Aunque el arte callejero tiene ciertas diferencias con el arte popular, “las artes urbanas 
de la calle se pueden englobar dentro del ámbito del arte popular contemporáneo. Para 
que las artes populares, urbanas y de la calle, sean consideradas dentro del ámbito 
artístico deberían reunir las siguientes características: ser creativas, de calidad, 
innovadoras y diversas.”46  
 
 Las ciudades están compuestas por una inagotable cantidad de sistemas que se 
 superponen para conformar la compleja trama contenedora de las actividades del 
 hombre y la sociedad. Existen dos figuras que, referidas a distintas 
 intervenciones con diferentes significantes, se convierten en el plano base sobre 
 el cual interactúan las complejidades urbanas: la trama de la ciudad y el sistema 
 de espacios públicos. No son sólo espacios físicos, dimensionables y tangibles, 
 son también el espacio sensible donde se desarrollan las prácticas sociales.
47
  
 
Los espacios públicos son “soportes simbólicos y materiales, instrumentos de 
intervención urbanística, de reforma social, figuras formadoras de ciudadanía, 
materialización de modelos de estado y sociedad; huellas de conflictos y proyectos.”48 
Los espacios públicos, como las calles, son elementos que reflejan la coyuntura y 
necesidades de la gente, estos juegan un papel muy importante al momento de practicar 
actividades sociales, pues son los escenarios para la expresión ciudadana. 
 
En las épocas antiguas, los espacios públicos fueron utilizados para el intercambio y la 
comercialización. De entre los productos que se sometían a la actividad del trueque y la 
venta, se encontraban un sinnúmero de piezas artísticas que plasman las ideas del autor y 
la realidad de la época (temas de interés social). 
Así mismo, muchos de los artistas antiguos (como arquitectos, pintores, artesanos, etc.) 
salían a las calles con carteles en los cuales se escribían las actividades a las cuales se 
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 GONZÁLEZ, Toni. Op. Cit. p.1. 
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 Idem., p.2. 
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 ROIBÓN, María José. “Espacios públicos, arte urbano y ciudades”, Argentina, 2005, p.1. 
48
 Idem. Tomado de GORELIK, Adrián, “La grilla y el parque. Espacio público y cultura urbana en 
Buenos Aires”.  
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dedicaban (muchas de ellas actividades artísticas), con el fin de que los transeúntes los 
contraten. 
 
Los rapsodas y los aedos fueron los grupos de artistas callejeros más conocidos a través 
de la historias.  
 
Los rapsodas eran recitadores que viajaban de un lugar a otro, y declamaban escritos 
épicos y homéricos. También recitaban en eventos públicos, sobre la historia de sus 
naciones. En este tipo de narraciones no se utiliza la música como parte del espectáculo.  
 
Ya en la Edad Media, el arte callejero se hace presente de diferentes formas, entre las 
principales se encuentran:  
- Mester de Juglaría.- es un conjunto de poemas épicos y líricos que fueron 
recitados por los juglares para la nobleza y para todo público. Dentro de los 
poemas épicos, se encuentran los cantares de gesta, los cuales son narraciones en 
verso donde se exalta la vida de héroes que han luchado por el honor. La 
creación más destacada es el Mío Cid. Los juglares iban de ciudad en ciudad, 
entreteniendo, recitando, cantando y narrando, en las calles. También eran 
considerados juglares los domadores, lanzadores de cuchillos, etc. Los juglares 
pertenecían a una clase social baja.  
- Trovadores.- eran escritores y poetas que salían a las calles y viajaban de ciudad 
en ciudad, dando a conocer sus composiciones y tocando instrumentos musicales 
como el laúd. A diferencia de los juglares, los trovadores creaban sus propios 
recitales y pertenecían a una clase social alta. Los trovadores no solamente daban 
a conocer su arte, sino que también realizaban debates y proclaman sus 
concepciones respecto a la política de la época.  
- Mester de clerecía.- es un conjunto de escritos literarios elaborados por clérigos y 
por las personas preparadas de la época. Se hablaba sobre temas moralistas, se 
escribía en verso con la utilización de la rima más difícil de la época. Muchas de 
estas personas preparadas instruían en las calles a la gente mediante sus versos. 
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El paso del tiempo originó que la temática cambie, iniciándose con tópicos 
religiosos y llegando hasta el tratado de aspectos moralistas y profanos. 
 
El surgimiento del Renacimiento y de las épocas posteriores, permitió una evolución del 
arte callejero, el cual alcanzó cierta valorización antes no aceptada. El arte callejero tuvo 
cambios de estilo a través de las épocas,  pero, de cierto modo y en su mayor parte, 
siempre se asoció a las clases bajas. Aunque el graffiti, o formas de graffiti, existió hace 
mucho tiempo atrás, fue en 1960 cuando se desarrolló y adquirió importancia en Nueva 
York; mientras que en 1990, se creó el término post graffiti para definir a una corriente 
artística que se generó en los últimos años del siglo XX, mediante la cual se pinta 
gráficos en las paredes, la forma de pintar ya no sigue los parámetros del grafiti original, 
sino que, más bien, se emplean moldes y plantillas para su ejecución, a este arte se lo 
llama: stencils. 
 
En las últimas décadas, el arte callejero ha sido utilizado para responder a realidades 
sociales, políticas, económicas y culturales de la época. Muchas manifestaciones 
artísticas como el graffiti, stencils, música, pintura, etc., han sido utilizadas para criticar 
el actual sistema, el cual, por años, ha dividido, marginalizado, empobrecido y 
explotado. 
 
A diferencia de épocas antiguas, donde el arte era creado para museos y conservado en 
ellos además de ser totalmente matemático y limitado, el arte contemporáneo surge con 
una mira totalmente distinta, ya no se pretende coleccionar, sino más bien dar a conocer 
el arte actual como un nuevo valor artístico y comunicativo.  
 
A diferencia del arte popular, el arte callejero, en su mayoría, no es una actividad 
anónima, pues el artista deja impregnada su firma en cada obra artística, ya sea en 
pinturas, graffitis, presentaciones musicales y teatrales (donde se sabe quiénes son los 
autores), etc. Si bien el arte callejero puede ser transmitido de generación en generación, 
la trascendencia generacional de este tipo de arte es mucho más relativa, libre, que la del 
arte popular. En el arte callejero, la representación de la identidad es relativa también, 
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pues, muchos artistas de la calle emplean el concepto identitario como motor 
fundamental de su obra, mientras otros artistas simplemente plasman sus ideas, 
pensamientos, realidades, o inclusive identidades o pensamientos ajenos. Los materiales 
empleados por los artistas callejeros pueden pertenecer a los productos de su tierra, o ser 
de otros lugares. Si bien el artista callejero utiliza muchas veces dicha actividad como 
medio de subsistencia, y necesita sumergirse en el mundo consumista, el arte callejero 
puede también no buscar beneficio económico, sino más bien revelarse contra dichas 
realidades mercantiles, y expresar mediante el arte urbano su crítica contra el sistema; 
por tanto, la sociedad de consumo no es un factor determinante para la práctica del arte 
callejero. Si bien la estética es empleada por el arte callejero, las diferentes concepciones 
de lo bello no juegan un papel preponderante en los artistas de la calle, quienes no 
encuentran límite más que el de sus propias concepciones y capacidades. Para darse a 
conocer, el arte callejero tiene como principal escenario a las calles, donde busca 
entretener, comercializar, persuadir, convencer y dar a conocer. 
 
Tanto el arte popular como el arte callejero se asemejan en cuanto son producciones del 
pueblo, de gente que, en su mayoría, pertenecen a clases económicas medias y bajas. Se 
trata de artes que, con su creación, comunican. 
 
Si bien existen similitudes entre el arte popular y el arte callejero, también existen 
diferencias que determinan sus propios contrastes.  
 
Actualmente, a pesar de que el arte callejero puede venir de cualquier clase social, es 
considerado también, en su mayoría, como una manifestación de las clases sociales 
media y baja. A este factor se debe el hecho de que muchas de las formas de arte 
callejera se manifiestan tratando temas de índole económica, cultural y política, en las 
cuales se critica los sistemas actuales, los grupos de poder, se revaloriza la esencia del 
ser humano y la riqueza autóctona de cada pueblo. 
 
El arte callejero es una manifestación que representa la necesidad de la creación de 
espacios públicos destinados a la libre expresión artística. También es una manifestación 
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de la coyuntura y del pensamiento y aptitudes juveniles. Este tipo de arte rompe ciertas 
normas establecidas y plantea nuevos conceptos de estética, con el fin de observar a la 
vida en una dimensión más simple y más real. 
 
El arte, al plasmarse en las calles, pretende llamar la atención de la gente, emitir cierto 
mensaje de interés colectivo y generar una respuesta de masas, participar dentro de la 
cotidianidad actual, y no ser simplemente un adorno de la época. 
 
Si bien este tipo de arte es ejecutado por diversos artistas que sienten pasión por sus 
creaciones y que no tiene otro interés más que el de comunicar y hacer lo que les agrada, 
el arte callejero ha servido también como fuente de ingresos económicos, sobre todo en 
países que viven crisis de desempleos, en donde la migración ha ido creciendo 
notablemente.   
 
Las formas de manifestación artística callejera más frecuentes hoy en día son: 
- Pintura.- con la exhibición de pinturas elaboradas con distintos materiales, entre 
ellos con espray. También existen pintores que salen a las calles para retratar a 
los transeúntes, artistas que pintan en cuerpos desnudos, en los pisos y paredes de 
casas y plazas. 
- Música.- con la presentación de grupos musicales, que en muchas ocasiones 
interpretan canciones del folclor nacional. Estos grupos también venden sus 
discos. 
- Teatro.- con la presentación de obras teatrales, mimos que remedan a la gente, 
payasos que presentan monólogos, estatuas vivientes que se mueven sólo cuando 
una persona deposita una moneda en sus frascos, entre otros. 
- Danza.- con presentación de bailes de distintos géneros, entre los que sobresalen 
los bailes folclóricos. 
- Artesanías.- son artistas artesanos que elaboran piezas decorativas funcionales en 
distintos materiales, ya sea para adornar la casa o como piezas de bisutería y 
vestimenta. 
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  2.3.1. El arte callejero en Ecuador 
 
Con el paso del tiempo, el arte callejero ha ido creciendo en Ecuador. Cada vez son más 
los artistas que encuentran en las calles el escenario adecuado para colorearlo con su arte 
y encontrar fuentes de ingreso económico. 
 
En Ecuador, el trabajo callejero ha sido adoptado por dos motivos fundamentalmente: la 
carencia de empleos y el compromiso de los artistas con sus obras. 
 
“Según el registro de la Dirección de Educación y Cultura, existen 49 artistas callejeros 
de la ciudad; otros cuantos realizan sus actividades sin registro” 49 (en 1999.) 
 
Actualmente, según la Coordinadora Técnica del proyecto “Quito a Pie” (proyecto del 
Municipio para los artistas callejeros), Adriana Ortiz, existen por lo menos 20 artistas 
(entre extranjeros y nacionales) que trabajan conjuntamente con el proyecto y que han 
pedido permiso para realizar dicha actividad, desde abril que fue cuando se inició la 
temporada 2011 del proyecto.   
 
A lo largo de las calles quiteñas se observa algunos pintores, malabaristas, sanqueros, 
payasos, músicos, que entretienen el acelerado paso de los peatones, a quienes logran 
sacar una sonrisa de entre su ajetreada agenda del día, a quienes logran recordar que hay 
algo más allá de la rápida cotidianidad, a quienes piden una moneda para poder subsistir. 
 
En el año 1999, el Municipio de Quito emitió un instructivo para el trabajo en las calles 
del Centro Histórico. “El instructivo regulará con horarios, número de presentaciones y 
calificación artística, el uso de cerca de 90 escenarios En el proyecto, los artistas 
adquieren responsabilidades sobre el cuidado de estos espacios públicos.”50 
 
                                                             
49
 Se trazan límites para artistas callejeros,8 de julio de 1999,  http://www.explored.com.ec/noticias-
ecuador/se-trazan-limites-para-artistas-callejeros-13733-13733.html 
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 Se trazan límites para artistas callejeros,8 de julio de 1999, http://www.explored.com.ec/noticias-
ecuador/se-trazan-limites-para-artistas-callejeros-13733-13733.html 
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Dicho instructivo emite una clasificación de los artistas, la cual es: música, teatro, danza, 
artes plásticas, magia y gimnasia. La calificación se basa en la cantidad de estudios, 
experiencia, escenario, pruebas vocales, entre otros. 
 
Sin embargo, dicha normativa fue rechazada por algunos artistas callejeros, como afirmó  
Carlos Michelena, reconocido artista callejero, que si bien, es bueno el interés del 
Municipio por mejorar las condiciones de las calles,  debería éste capacitar, pues, el 
trabajo callejero no es fácil y requiere una base teórica. Esta realidad demuestra la 
importancia de diálogo entre autoridades y artistas callejeros, el cual genere consensos y 
no atente contra la libertad del individuo. 
 
Las plazas del Centro Histórico son unos de los lugares más transitados por los artistas 
de la calle al momento de presentar sus obras. Esto se debe a que dichas plazas guardan 
consigo legados artísticos e históricos asociados a la cultura que son un buen preámbulo 
para la presentación de su arte. También por el hecho de que, al pertenecer las plazas al 
Centro Histórico de Quito, son unos de los lugares más visitados por los ecuatorianos y 
extranjeros, lo que permite a los artistas incrementar su público y sus posibilidades de 
ganancia. 
 
 2.4. Las Plazas del Centro Histórico de Quito 
 
 El espacio público puede ser un factor que desde la dimensión física, colabora en 
 satisfacer las necesidades de pertenencia, identidad y sociabilidad más allá de la 
 esfera de lo privado. Es la calle lugar destinado predominantemente para la 
 circulación y comunicación; las plazas y parques, destinados a esparcimiento, 
 distensión y encuentro.
51
 
 
Los espacios públicos son “condensadores de identidades. Instrumentos de intervención 
pública o de teoría urbanística, a veces como ideas condensadoras, a veces  como 
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 ROIBÓN, María José. Op. Cit. p.3. 
66 
 
metáforas de procesos sociales y culturales y muchas veces como meras materialidades, 
espacio de realización de prácticas sociales.”52 
 
Son en sí los espacios públicos, lugares con una normativa diferente de la habitual, en 
donde afloran las manifestaciones más reales de la ciudadanía por acoger a cientos de 
ella día a día. Estos escenarios pueden servir de base certera para investigar la realidad 
de la gente. 
 
Las plazas, que forman parte de los espacios públicos, por su parte son:  
 Portadoras de ciertos privilegios escenográficos, de muchas historias 
 compartidas. Sitio poco restrictivo a las prácticas de los hombres. Entre las 
 variables del espacio urbano, la plaza acoge ciertos privilegios escenográficos, 
 que responden a preferencias que los grupos han seleccionado históricamente 
 para sus reuniones. Todos los espacios públicos contienen proyectos colectivos, 
 pero la plaza consagra un ámbito donde el poder de concentración es muy fuerte 
 y donde existen pocas restricciones.
53
  
 
En Ecuador, de entre los lugares más frecuentados por los artistas callejeros se 
encuentran las plazas del Centro Histórico de Quito. Dicha preferencia se debe a factores 
como el sentido histórico y cultural que encierra el lugar, y a que, por ser el centro de la 
capital, recibe cada día a cientos de ecuatorianos y a cientos de turistas.  
 
“Tragafuegos, faquires, juglares, cuenteros, charlatanes y karatecas, hasta teatreros y 
músicos. Todos son ya parte del paisaje del Centro Histórico de Quito. Lo son ellos y lo 
son la gente que se detiene a mirarlos.”54 
 
En el Centro Histórico de Quito existen 23 plazas, estas son: 
- Plaza Grande.- Se encuentra ubicada entre las calles García Moreno, Chile, 
Espejo y Venezuela. Es conocida también como Plaza de la Independencia. Aquí 
se encuentra ubicado un monumento en honor a los próceres de la independencia 
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Idem. Tomado de GORELIK, Adrián. Op. Cit.   
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 Idem. Tomado de ZUPPA, Graciela, “Estudio de las Plazas en las Plazas”, Mar del Plata , 1995. 
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 Se trazan límites para artistas callejeros,8 de julio de 1999, http://www.explored.com.ec/noticias-
ecuador/se-trazan-limites-para-artistas-callejeros-13733-13733.html 
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del Ecuador llevada a cabo el 10 de agosto del 1809, también se encuentra la 
Iglesia de la Catedral perteneciente a los padres seculares. 
- Plaza de San Francisco.- Se encuentra ubicada entre las calles Cuenca, 
Benalcázar, Sucre y Bolívar. Aquí se encuentra la Iglesia de San Francisco 
perteneciente a los padres Franciscanos. 
- Plaza de de la Merced.- Se encuentra ubicada entre las calles Chile y Cuenca. 
Aquí se ubica la Iglesia de la Merced perteneciente a los padres Mercedarios.  
- Plaza Chica.- Se encuentra ubicada entre las calles Guayaquil  y Espejo. Aquí se 
encuentra ubicado el monumento de Mons. Federico González Suárez.  
- Plaza de Santo Domingo.- Se encuentra ubicada entre las calles Guayaquil, 
Bolívar y Rocafuerte. Aquí se encuentra la Iglesia de Santo Domingo 
perteneciente a los padres Dominicos. También se encuentra en el centro, la 
estatua de Antonio José de Sucre, la cual apunta con su dedo hacia el Pichincha. 
- Plaza del Teatro.- Se encuentra ubicada entre las calles Guayaquil, Flores y 
Manabí. Aquí se encuentra ubicado el Teatro Sucre y el monumento de Ernesto 
Albán sentado en una de las sillas de la plaza. 
- Plaza de San Blas.- Se encuentra ubicada entre las calles Caldas, Pedro Fermín 
Cevallos y Av. Pichincha. Aquí se encuentra la Iglesia de San Blas. 
- Plazoleta Benalcázar.- Se encuentra ubicada entre las calles Benalcázar y 
Olmedo. En el centro de esta plaza se encuentra una estatua del español 
Sebastián de Benalcázar. 
- Plaza Francisco Andrade Marín.- Se encuentra ubicada entre las calles Mejía y 
Montufar.  
- Plaza de la República.- Se encuentra ubicada entre las calles Juan Larrea, 
Antonio Ante, Arenas y 10 de Agosto. 
- Plaza San Marcos.- Se encuentra ubicada entre las calles Junín y Javier 
Gutiérrez.  
- Plazoleta de San Diego.- Se encuentra ubicada entre las calles Chimborazo e 
Imbabura. Aquí se encuentra el museo del Padre Almeida y el cementerio de San 
Diego.  
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- Plaza Padre Francisco de Jesús Bolaños.- Se encuentra ubicada entre las calles el 
Tejar y el Cebollar. 
- Plaza Hermano Miguel.- Se encuentra ubicada entre las calles Pichincha, Pedro 
Fermín Cevallos, Montufar y Guayaquil. 
- Plazoleta de San Agustín.- Se encuentra ubicada entre las calles Guayaquil y 
Chile. 
- Mama Cuchara.- se encuentra ubicada en la Loma Grande, entre las calles 
Rocafuerte y Antonio Salas. Aquí se encuentra la estatua de José Mejía. 
- Plaza Eugenio Espejo.- Se encuentra ubicada entre las calles 24 de mayo e 
Imbabura. Aquí se encuentra la Iglesia del Robo y una estatua de un águila. 
- Plaza de Santa Clara.- Se encuentra ubicada en la calle Cuenca, Rocafuerte, 
Benalcázar y Santa Clara. 
- Plazoleta del Pasaje Arzobispal.- Se encuentra ubicada entre las calles Chile, 
Venezuela y García Moreno. 
- Plaza de la Salud.- Se encuentra ubicada entre las calles Guayaquil y Chile. 
- Plaza García Moreno.- Se encuentra ubicada entre las calles Vargas, Caldas y 
Venezuela. Aquí se encuentra ubicada la Iglesia de la Basílica del boto Nacional 
perteneciente a los padres Oblatos. 
- Plazoleta Santa Bárbara.- Se encuentra ubicada entre las calles García Moreno y 
Manabí. 
- Plaza Victoria.- Se encuentra ubicada entre las calles Imbabura y Ambato. En el 
centro de la plaza se encuentra una pileta. 
 
De entre todas estas plazas, las principales y en las cuales transitan con mayor frecuencia 
los artistas callejeros son: Plaza Grande, Plaza de San Francisco, Plaza de Santo 
Domingo, Plaza del Teatro y Plaza de la Salud, esto se debe a que, a más de que estas 
son de las plazas más importantes y conocidas en el país, que reciben día a día a miles de 
personas ecuatorianas y extranjeras, debido, entre otras cosas, a su ubicación céntrica; el 
Municipio da permiso para que los días domingos los artistas se presenten a lo largo de 
la calle García Moreno; estos factores son muy importantes para que los artistas 
callejeros utilicen, prefieran y frecuenten dichas plazas para presentar su arte; y es por 
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tanto que, en dichos lugares se realizó la investigación, las entrevistas a los artistas 
callejeros, las cuales permiten elaborar las crónicas periodísticas y obtener resultados 
veraces sobre el tema.    
 
 2.5. El arte callejero en las plazas del Centro Histórico de Quito 
 
Varios son los escenarios de Quito en donde los artistas callejeros plasman su arte y se 
comunican con su público. 
 
Las plazas del Centro Histórico de Quito son los lugares públicos precisos para capturar 
la atención de la gente (entre los que se encuentran cientos de turistas) y plasmar la 
coyuntura artística callejera. A su vez, las plazas del Centro Histórico de Quito ofrecen 
amplitud para que los artistas puedan dar a conocer sus obras, y el conjunto del público 
pueda apreciarlas. 
 
El arte callejero en Quito, ha ido creciendo conforme han pasado los años. Hoy en día es 
una actividad y forma de trabajo practicada por muchos, tanto ecuatorianos como 
extranjeros. 
 
En las plazas del Centro Histórico de Quito, sobre todo los fines de semana y 
específicamente el día domingo, que es cuando más concurrencia masiva de público hay 
y es cuando el Municipio de Quito permite que los artistas se presenten en las calles, 
muchos artistas se reúnen para colorear dichas plazas con sus pinturas, música, teatros y 
demás. Se trata de artistas que van a diferentes horas del día a estas plazas para hacer lo 
que más les gusta, y conseguir también una fuente de ingreso económico para sus 
hogares. Después de largas horas de entretenimiento y trabajo, los artistas se retiran de 
las plazas. 
 
En 1999 (como se publicó en la página web del Diario Explored), el Municipio de Quito 
realizó una categorización para que los artistas callejeros puedan utilizar las plazas de 
acuerdo a su funcionalidad, así, las plazas del Centro Histórico se clasificaron en: 
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- Reservado.- Espacios públicos dedicados al paseo y a la contemplación, en los 
cuales únicamente pueden presentarse artistas de música. Las plazas 
categorizadas de tal forma son: la Plaza Grande, del Teatro, Chica, El Tejar, 
Benalcázar y la Recoleta. 
- Uso cultural restringido.- Espacios púbicos dedicados a la participación de un 
alto nivel cultural, en la que pueden presentarse poetas, músicos y danzantes. Las 
plazas categorizadas de esta manera son: San Francisco, San Agustín, San Diego, 
La Merced, La Victoria, San Marcos, Mama Cuchara, San Martín, El Ejido y 
Guápulo. También consta en esta clasificación, el Museo de la Ciudad y El 
Centro Cultural Metropolitano. 
- Uso cultural general.- Espacios públicos dedicados a la presentación de eventos 
culturales sin amplificación, en la que pueden presentarse mimos, payasos, 
magos y músicos. Las plazas categorizadas de tal forma son: Plaza del Teatro, 
San Blas, Santo Domingo, 24 de Mayo, El arbolito, El Ejido, La República, 
García Moreno, Guápulo, Antiguo Hospital Militar, Matovelle y La Floresta. 
- Uso religioso.- Espacios públicos dedicados a la presentación de eventos 
religiosos. Las plazas categorizadas de tal forma son: San Francisco, Santo 
Domingo, San Diego, San Blas, La República y la Vicentina. 
- Uso cívico y popular.- Espacios públicos dedicados a reuniones masivas y a la 
presentación de artistas. Las plazas categorizadas de esta manera son: La 
República, 24 de mayo, San Sebastián, Guápulo y La Vicentina. 
- Uso múltiple.- Espacios públicos dedicados a la presentación de magos, 
gimnastas, y malabaristas. Las plazas categorizadas de tal forma son: 24 de 
Mayo, La República, La Marín, San Sebastián, Plaza Belmonte, San Roque, San 
Juan, El Cumandá, Panecillo, Toctiuco, La Tola y los mercados de la ciudad. 
- Políticos.- Espacios públicos destinados a eventos políticos. Las plazas 
categorizadas de esta manera son: San Francisco, Santo Domingo y La Plaza del 
Teatro. 
 
Actualmente, existe el proyecto “Quito a Pie” organizado por el Municipio, el cual 
consiste en dar permiso para que los artistas callejeros trabajen los días domingos en el 
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Centro Histórico de Quito (a lo largo de la calle García Moreno), el resto de días no es 
permitido (salvo algunas excepciones) debido a que las vías de tránsito vehicular se 
encuentran abiertas (mientras que los domingos se cierran algunas calles del Centro para 
que las personas puedan transitar libremente a pie), debido a los locales comerciales que 
están funcionando, entre otros. El resto de días la mayoría de artistas callejeros trabajan 
en parques, eventos, centros comerciales y otros espacios públicos. 
 
La Coordinadora Técnica del proyecto “Quito a Pie”, Adriana Ortiz, en una entrevista 
realizada por mi persona en 27 de octubre del año 2011, indica que: “Es un proyecto de 
utilización del espacio público a través del arte, para que la gente tenga una forma de 
turismo interno en las plazas y calles del Centro Histórico. En lo referente a los artistas 
de la calle o artistas informales, lo que se ha hecho es regularizar el tema para la 
participación únicamente del día domingo; obviamente a los que están vinculados a la 
temática, que no sea un trabajo ni ofensivo, ni que moleste al público que transita en el 
Centro Histórico, porque estamos procurando respetar tanto los derechos del espectador 
como los del artista, siempre se les pide que sea un trabajo de carácter familiar también 
porque al Centro Histórico vienen niños, jóvenes, adultos y adultos mayores. Les hemos 
dado un espacio para que ellos puedan mostrar su trabajo. Para la  ocupación del espacio 
público en el Centro Histórico, al ser un punto patrimonial, tiene que estar supervisado 
por la Administración zonal Centro es decir por el Gobierno local. Hemos formado un 
corredor cultural donde se les ubica a ellos para que realicen su trabajo, es toda la García 
Moreno y en ocasiones, dependiendo la demanda, se abre la calle Sucre también.” 
  
El procedimiento para dar permiso a los artistas consiste en que se acerquen a la oficina 
de “Quito a Pie” (ubicada en el Centro de Quito, entre las calles Guayaquil y Chile) y 
soliciten el permiso, ahí se les facilita una hoja para que tengan el permiso ante la policía 
Metropolitana. Así mismo, las personas encargadas del proyecto trabajan con varios 
tipos de artistas: con los que  únicamente piden el espacio para trabajar, con los 
generales que presentan un espectáculo para calle o plaza, también trabajan con artistas 
profesionales, artistas amateurs, artistas nuevos, y a aquellos que tienen papeles 
(documentación reglamentaria) y cumplen con cierta cantidad de tiempo, trabajo 
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específico, vestuario, un nivel de formación, se les cancela por su trabajo (no tienen un 
presupuesto alto, se les paga desde los 100 hasta los 300 dólares como un 
reconocimiento al trabajo que hacen) porque se les pide ciertas pautas para realizar el 
trabajo; con ellos se hace la clasificación en las plazas y se trabaja por temáticas.  
 
En la García Moreno, los domingos, existe una afluencia de 2000 personas durante cada 
3 horas (gente que camina, mira a un artista, se va donde otro, regresa); cada artista 
cuenta con un promedio de 300 personas como público durante ese tiempo, así mismo, 
el público se queda alrededor de 20 minutos donde cada artista. Toda la programación 
artística del domingo tiene un promedio de público de 4000 personas en 3 horas.  
 
Adriana Ortiz expresa también que, en base al análisis de este año, han propuesto hacer 
capacitaciones para mejorar la calidad artística, equiparar conocimientos, etc. Para 
ayudar a los artistas también se organizan micro talleres para que dichas personas 
enseñen a la gente y reciban un pago por su trabajo y el material que se utilice, a más de 
proveer de la infraestructura para dicha actividad.      
 
Dentro de las normativas Metropolitanas de Quito, se encuentran las Ordenanzas 029 y 
0260.  
 
Según la Ordenanza Metropolitana N.- 029 que entró en vigencia el 1 de agosto del 
2000, para realizar comercio en lugares de circulación pública (como es el caso de los 
músicos callejeros que venden sus Cds, de los pintores, artesanos, etc) se debe obtener 
un permiso municipal que puede ser temporal o permanente, y generar la utilización de 
un espacio fijo o un área. Entre las actividades permitidas para realizarse dentro de la 
ciudad se encuentra la venta de artículos de folklore y  artesanías, siempre y cuando se 
lleve a cabo en casetas, kioscos y vehículos equipados. Así mismo, se prohíben los 
permisos para el comercio en los lugares de circulación pública que se encuentren dentro 
del Centro Histórico de Quito (que de acuerdo a la Ordenanza Metropolitana N.- 0260, 
es un área patrimonial), con excepción de la venta de caramelos, periódicos, flores, entre 
otros. 
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Según la Ordenanza Metropolitana N.- 0260 dada el 4 de junio del 2008, para adquirir 
un permiso para la utilización del espacio público se debe realizar la solicitud con un 
mínimo de 72 horas, y es el Alcalde o un delegado expreso quien se encargará de 
autorizarla. Para la autorización de eventos culturales u otras actividades, se debe 
presentar el programa ha llevarse a cabo, indicando la duración, los cuidados que se 
tendrán en la administración del espacio y las garantías de responsabilidad. Las 
actividades que atenten contra la preservación de áreas patrimoniales como el Centro 
Histórico quedan prohibidas. La administración zonal correspondiente, conjuntamente 
con la Policía Nacional, Metropolitana, entre otros, se encargarán del control durante la 
ejecución de los actos autorizados.  
 
Hoy en día, el trabajo callejero es visto como una actividad  cotidiana y normal dentro 
del paisaje del Centro Histórico de Quito. 
El arte callejero actual refleja consigo la realidad más viva de la situación artística 
ecuatoriana. 
 
“El arte no es un espejo para reflejar el mundo, sino un martillo con el que golpearlo.” 
(Vladimir Mayakovski.) 
 
 
 
 
 
 
 
 
 
 
 
 
74 
 
CAPÍTULO 3: LA CRÓNICA 
 
 “Ser escritor, hoy,  
no es encerrarse en la torre de marfil de la propia creación,  
indiferente al eco popular;  
ser periodista, en nuestros días,  
no significa contentarse  
con la simple comunicación de hechos o sucesos más o menos noticiosos,  
sin mayores preocupaciones estilísticas.”55  
 
 3.1. Concepto y características de la crónica 
 
Concepto 
 
La crónica periodística es una narración referente a hechos reales cuya función básica es 
informar. En dicha crónica debe existir un relato cronológico en el cual, la actualidad 
inmediata actúa de forma más flexible con respecto a otros géneros como la nota 
informativa. La base de la crónica es un hecho real. 
 
“La palabra crónica viene del latín chronica, que a su vez se deriva del griego kronika 
biblios, es decir, libros que siguen el orden del tiempo.”56 
 
“Es la crónica un relato enjuiciado de los hechos que se narran.”57 
 
Autores hispanoamericanos expresan sobre la crónica lo siguiente: 
- Raúl Rivera:  
 La palabra crónica sugiere inmediatamente la expresión “cronología”, 
 relación en la que el elemento de tiempo o más precisamente la sucesión 
 temporal de un hecho, determina la estructura de la noticia. No se trata de 
 una sujeción rígida, cronométrica en el curso de los acontecimientos, sino 
                                                             
55
 VIVALDI, Martín, “Géneros Periodísticos”, Editorial Paraninfo, quinta edición, España, 1993,  p.249. 
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 Crónica, http://es.wikipedia.org/wiki/Cr%C3%B3nica 
57
 VIVALDI, Martín. Op. Cit. p.123. 
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 de la relación de incidentes relevantes del mismo, dentro de una sucesión 
 ordenada.
58
 
 
- Según Beltrao “la crónica es la forma de expresión del periodista para transmitir 
al lector su juicio sobre hechos, ideas y estados psicológicos personales o 
colectivos.”59 
 
Autores norteamericanos expresan sobre la crónica lo siguiente: 
- Daniel Williamson establece que la crónica es “como un artículo creativo, a 
veces subjetivo, concebido originalmente para entretener e informar a los 
lectores sobre un evento, una situación o un aspecto de la vida.”60 
- Fraser Bond dice que la crónica es una “noticia de interés humano. Tiene un 
propósito completamente distinto (de la nota periodística). No necesita ser 
noticia, en el verdadero sentido de la palabra, o basta que contenga un elemento 
insignificante de noticia. Su fin es despertar emociones en el lector. ”61 
- “Harrington escribía en 1915: Un anota informativa (news story) es un boceto al 
carboncillo; una crónica (feature story) es un retrato terminado, culminado con 
sombra y color.”62 
 
En la crónica periodística predomina la narración e importa la capacidad descriptiva, con 
la cual, el receptor se entera de lo ocurrido con detalles desde la perspectiva narrativa, y 
saca sus propias conclusiones y apreciaciones. La crónica puede permitir una valoración 
del autor sobre el tema que se narra, mediante la utilización de adjetivos y figuras. A su 
vez, la crónica adquiere un carácter interpretativo, pues, se genera mediante la mezcla de 
la información y la opinión (narración híbrida).  
 
La crónica es también una obra literaria en la cual se narra con lenguaje literario una 
historia, siguiendo los parámetros anteriormente expuestos. 
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 GARGUREVICH, Juan, “Géneros Periodísticos”, Editorial Belén, primera edición, Quito, 1982, p.113. 
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La crónica sirve para relatar, informar, dar a conocer e interpretar hechos, de la manera 
más veraz posible, permitiendo al receptor sacar sus propias conclusiones y generando 
cierto tipo de orientación por parte del emisor, mediante la interpretación. La crónica 
sirve también para mantener viva la memoria histórica de la humanidad, y para cambiar 
la coyuntura de un lugar o un país, mediante la narración, transmisión de datos e 
influencia de los mismos en el grupo receptor; la crónica permite que, tanto el autor 
como el receptor, se conviertan en actores sociales. 
  
La crónica es muy utilizada por los periodistas al momento de informar al público sobre 
un hecho, pues, debido a su forma de composición, garantiza cierta veracidad de los 
datos narrados, a más de que permite al autor ejercer su propio estilo comunicativo, y a 
los receptores, les permite desarrollar su capacidad de análisis.  
 
La crónica encuentra su expresión máxima en la transmisión fiel de los hechos, 
sometiéndose a factores como el tiempo, generando así una mayor amplitud para que el 
receptor decodifique los datos y actúe como emisor retroalimentador.     
 
Una crónica bien elaborada, puede ciertamente llegarse a convertir en una fotografía de 
la realidad. 
 
Características 
 
La crónica periodística debe poseer un estilo sencillo y preciso, mediante el cual se 
emita un mensaje (que no pierda de vista la objetividad) que llegue a los receptores. Para 
esto se puede emplear los recursos estilísticos necesarios tales como las figuras literarias. 
Lo importante es que no se cambien los acontecimientos ni se adultere la información. 
 
Dentro de la prensa existen tres formas de géneros periodísticos: el informativo 
(reportajes objetivos, noticias), el de opinión (artículos de opinión, editoriales, 
columnas) y el interpretativo, el cual mezcla la información con la opinión (reportajes 
interpretativos, crónicas.)  
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Los géneros periodísticos, de acuerdo a la clasificación más habitual, son: 
- Noticia.- Consiste en informar de la manera más breve posible un hecho. Es el 
género más utilizado por el periodismo. 
- Artículo de opinión o Comentario.- Consiste en informar un hecho, donde 
también interviene la opinión del autor.  
- Reportaje.- Consiste en informar de manera descriptiva, documentada y ampliada 
un hecho. Los videos y fotografías son elementos importantes dentro de este 
género.  
- Editorial.- Consiste en informar un hecho, donde también interviene la opinión 
de un determinado medio de comunicación. El Editorial no va firmado por 
ningún autor, pues representa el criterio del medio.  
- Crónica.- Consiste en informar un hecho de forma cronológica en primera o 
tercera persona. Interviene la interpretación, la valoración y, a diferencia del 
Editorial, la Crónica lleva la firma de su autor.  
 La columna periodística es una especie de crónica en la cual se puede tratar 
cualquier clase de temas. A decir de Juan Gargurevich: todo cronista es 
columnista pero no todo columnista es un cronista.  
La diferencia entre columna y crónica radica en que, la columna es algo así 
como un grado menor de la crónica, en la cual, más que narrar un hecho, se 
da a conocer la opinión del autor y ciertas veces puede llegar también a 
generar interpretación, mientras que la crónica siempre debe contar un suceso 
y generar dicha interpretación utilizando no solamente la opinión del autor 
sino también la información.  
 
Existen también géneros complementarios a la crónica, los cuales son usados por ésta 
para lograr su objetivo máximo, narrar e informar mediante un estilo propio del autor en 
el cual se conjuga la información, la opinión y por ende, la interpretación. Estos géneros 
complementarios son: 
- El perfil.- Consiste en informar sobre una determinada persona de la manera más 
veraz posible. Aquí se intenta dar a conocer la vida de una persona, sus datos 
personales, su forma de ser, su realidad familiar, laboral, etc., con el fin de 
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revelar aspectos poco o nada conocidos, que a su vez resultan de mucha ayuda e 
interés. A este género se lo utiliza dentro de una crónica, como acompañamiento 
de una nota o como inicio a una entrevista, con el fin de que los receptores 
conozcan más sobre el personaje en cuestión. Aquí se describe a una persona. La 
temática de la cual se trate determinará la prioridad de ciertos datos sobre otros.  
-  El recuadro.- Ocupa un lugar secundario. Su función es informar. Se trata de 
textos no muy extensos que se presentan en los márgenes. El recuadro se 
encuentra separado de la nota principal. 
 
La crónica periodística: 
- Narra, informa y orienta. 
- Se conjuga entre la información y la opinión, generándose como un género 
híbrido en el que sobresale la interpretación. 
- Lleva un título y firma del autor. 
- Trata temas de actualidad e interés para la colectividad. 
- Se escribe con un lenguaje de acuerdo al público al que va dirigido y con un 
estilo propio del autor. 
- Está escrita en primera o tercera persona. 
- Posee un orden cronológico (continuidad). 
- Es uno de los géneros que facilita el análisis de los datos por parte del receptor. 
- Puede ser escrita por personas que han sido testigos de los hechos o que han 
investigado sobre los mismos. 
- Se caracteriza por su contenido narrativo y descriptivo. 
- Puede escribirse citando varias opiniones, para contar un hecho desde las 
perspectivas de distintos sujetos y llegar así a emitir datos lo más veraces 
posibles. 
- Emplea fuentes confiables para la investigación, adquisición de datos y 
transmisión de los mismos. 
- Se basa en los parámetros éticos del periodismo y cumple un compromiso social. 
- Tiene que llamar la atención desde sus inicios y mantenerla hasta el final. 
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- Puede o no utilizar las 6 preguntas (qué, quién, dónde, cuándo, por qué y cómo) 
de la pirámide invertida (que consiste en narrar los hechos desde lo más 
importante hasta lo menos importante), con el fin de mantener la atención del 
lector hasta la última línea de la narración. 
 
 3.2. Historia de la crónica 
 
Antecedentes 
 
Las crónicas son escritas por el cronista, quien es “un escritor que compila y redacta 
hechos históricos o de actualidad. Hasta la época de la Ilustración era un equivalente de 
historiador, y ocupaba un cargo oficial para desempeñar estas funciones.”63 
 
“Crónica deriva de la voz griega cronos, que significa tiempo. Lo que viene a decirnos 
que la crónica –hoy género periodístico por excelencia- fue ya, mucho antes de que 
surgiera el Periodismo como medio de comunicación social, un género literario en virtud 
del cual el cronista relata hechos históricos, según un orden temporal.”64 
 
Cuando la gente intenta comunicarse y narrar hecho secuencialmente, inmiscuyendo en 
dicha narración la veracidad de los hechos con la opinión del narrador y generando una 
interpretación de lo ocurrido, se crea una crónica. 
 
Con la invención de la escritura, la crónica se desarrolló, pues, muchos fueron los 
hechos que se contaron y escribieron, sobre los que prevalecen las narraciones históricas 
que fueron contadas y gravadas en libros de acuerdo a la sucesión de acontecimientos, 
intentado apegarse a la realidad que se mezcló con la interpretación del autor, con el fin 
de que dicho mundo trascienda y se inmortalice con el tiempo. 
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Las leyendas y mitos, las creencias, el conjunto de vivencias cotidianas como las 
gobernaciones, las conquistas, el enamoramiento, el fallecimiento, y de más, fueron tan 
sólo unos de los tantos tópicos que se trataron en la edad antigua y que fueron 
condensados en un sin número de crónicas que guardan consigo los secretos más reales 
de la vida del ser humano. Muchas fueron las paredes donde se labraron escritos que 
revelan las primeras formas de la que hoy conocemos como crónica. 
 
Cuando cierto grupo de personas empezaron, de diversas maneras, a comunicar y narrar 
temas de actualidad e interés colectivo de una forma cronológica e interpretativa, las 
primeras formas de crónica se evidenciaron. “La crónica no nace con el periodismo, sino 
que éste aprovecha una tradición literaria e histórica de largo y espléndido desarrollo 
para adaptarla a las páginas de la prensa y satisfacer de esa forma las necesidades que 
manifestaban los lectores.”65 
 
Durante los siglos V al XV, los cronistas tomaron total relevancia sobre los escritos 
históricos. Eran ellos los encargados de escribir sobre la cotidianidad del país, y de 
registrar los aconteceres sociales que debían permanecer inmortales en un libro. Aquí se 
inició con la utilización de un lenguaje romance para la inmortalización de hechos 
históricos, con el paso del tiempo, el lenguaje fue tomando otros tintes narrativos. 
 
En esta época circulaban folletos informativos sobre las últimas ordenanzas de los 
gobernantes y la nueva realidad de los ciudadanos, sobre hechos cotidianos de 
importancia y trascendencia, sobre el tratado de la religión con sus dogmas, inclusive, 
las escuelas y la catequización encontraron en las crónicas una buena forma de 
enseñanza. 
 
A finales de esta época se destacan los Cronistas de Indias, que eran escritores nacientes 
en la época del Descubrimiento de América; ellos escribieron sobre la historia de la 
colonización y sucesos en torno al tema. Dentro de este grupo también se integran a 
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escritores indígenas de América; los más destacados fueron: el español Pedro Cieza de 
León (quien realizó crónicas Sobre el Perú), el español Hernán Cortés (quien conquistó 
el Imperio Azteca), el peruano Garcilaso de la Vega (fue un escritor mestizo), el cual 
mezcló, para la elaboración de sus crónicas, la educación recibida en España (que le 
permitió conocer a profundidad sobre dicho género) y su cultura por ser originario de 
América (introduciendo en sus escritos los aspectos mítico – poéticos de los incas), lo 
que, según algunos críticos, le permitió crear una de las mejores crónicas americanas: 
Los Comentarios Reales (considerados como un reflejo del nacionalismo 
latinoamericano y como una expresión emancipadora). A su vez, muchos de los escritos 
del Inca Garcilaso se basan “en testimonios directos de los incas, obtenidos por medio de 
quipus o de información oral trasmitida por los propios indios de generación en 
generación.”66 
 
La Edad Media, Renacimiento y Barroco en América, tuvo un proceso acelerado que 
abarcó en su conjunto, alrededor de un siglo, lo que permitió la mezcla de estilos. 
 
Así puede afirmarse que comienza la literatura hispanoamericana con los relatos de las 
crónicas de Indias. 
 
En América se destacaron las Crónicas Generales, las cuales, era crónicas de Castilla 
que pretendían guardar consigo la historia del reino. Estas crónicas fueron la base de las 
crónicas hispanoamericanas, y es por tanto que revelan consigo al mestizaje. 
 
“El nuevo mundo americano había manifestado su propia identidad ya desde el primer 
momento del llamado proceso de transculturación. 
 
Tenemos el caso de los quichés y los mayas, quienes a partir de la conquista española 
pudieron conocer el alfabeto latino y transcribieron sus libros sagrados en su lengua 
nativa, aunque empleando el sistema fonético del castellano, como sucede con el Popol 
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Vuh, sobre las antiguas historias de los indios quichés de Guatemala.”67 (El Popol Vuh 
es un libro del pueblo quiché de la cultura maya, el cual habla sobre las leyendas del 
pueblo y se orienta hacia el tópico religioso, explicando el origen del mundo, el motivo 
de la existencia de muchos fenómenos, etc.)  
 
Dicha conquista originó que muchas de las producciones artísticas en América, entre las 
que se encuentra la literatura, adquieran características propias del arte europeo, así, “la 
estética renacentista tiñe gran parte de la creación literaria en tierras americanas en sus 
inicios, por lo que los modelos y géneros de la literatura del siglo XVI español son 
fácilmente identificables.”68  
 
Con el paso del tiempo, surgieron las crónicas ciudadanas, mediante las cuales se daba a 
conocer a los turistas sobre las bondades de determinada ciudad para que estos la 
visitaran e invirtieran en sus negociosos. 
 
En el siglo XVIII, se utilizó al término crónica para referirse a narraciones históricas. 
 
En el siglo XIX, se destacó el cubano José Martí como uno de los más reconocidos 
escritores y periodistas de la época. José Martí perteneció al grupo literario moderno y 
escribió impactantes crónicas para diferentes medios de comunicación 
hispanoamericanos.   
 
La palabra crónica alcanzó su reconocimiento más alto en los primeros años del siglo 
XX, donde se designa y agrupa como tal, a un conjunto de composiciones basadas en la 
narración con orden cronológico. Aquí sobresalieron las narraciones de tipo histórico.  
 
Las crónicas han sido empleadas para tratar diversos temas, sobre todo de carácter 
histórico y cotidiano, como la toma de territorios de parte de países como Estados 
Unidos a países como Honduras, Cuba, entre otros.   
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Entre los cronistas destacados se encuentran: el cubano José Martí, con obras tales 
como: Las crónicas de Hispanoamérica, el colombiano García Márquez, con obras tales 
como: Crónicas y Reportajes, el brasileño Joaquím María Machado de Assis, con obras 
tales como: Crónicas escogidas, entre otros. 
 
Hasta inicios del siglo XX, los textos periodísticos eran divididos en textos informativos 
y textos de opinión. Los textos informativos representaron, en un inicio, al periodismo 
angloamericano (Norte América), el cual estableció claras diferencias entre el 
periodismo de información (noticia) y el periodismo de interpretación, el cual fue creado 
en EEUU en el mismo siglo. Los anglosajones llamaron story a este tipo de periodismo, 
en el cual, la transmisión de la información es lo importante, y no la opinión o 
interpretación.  
 
Los textos de opinión representaron, en cambio, al conjunto de textos que plasman la 
opinión del autor, teniendo esta total relevancia sobre la información. Aquí también se 
presentan los textos que mezclan la información con la opinión (crónica).    
 
El nuevo periodismo surgió en Estados Unidos en el siglo XX (alrededor de 1960), tras 
la publicación del libro del estadounidense Truman Capote A sangre fría, que se trató de 
un libro que empleó la literatura para fusionarla con la no ficción, es decir, con 
acontecimientos reales de la época, basados en la investigación y el periodismo. A partir 
de este acontecimiento, surge el nuevo periodismo como una respuesta ante el 
periodismo tradicionalmente practicado. Para dicho nuevo periodismo, es importante 
tratar la realidad, no solamente la de aquellos grupos de poder, sino también la de gente 
común. Se trata de un periodismo que, en sus narraciones, mezcla los datos investigados 
con la literatura, con el fin de crear una narración de estilo diferente, llena de figuras e 
interpretativa. 
 
Entre los representantes más destacados del nuevo periodismo están: Tomás Wolfe 
(periodista estadounidense), Hunter Thompson (periodista estadounidense), entre otros. 
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Para mediados del siglo XX, se reconoce al periodismo explicativo, el cual se basa en la 
utilización de la narración y del comentario, como base de información y orientación al 
público. 
 
En la actualidad, los géneros se dividen en: 
- Género informativo.- Pretende informar, transmitir datos de la forma más veraz y 
certera posible. Aquí se encuentra: la noticia, reportajes objetivos, el perfil. 
- Género de opinión.- Pretende dar la opinión del autor o medio sobre cierto tema, 
informa, pero sobre todo, opina. Aquí se encuentra: artículo de opinión, la 
editorial, columna de opinión, crítica. 
- Género interpretativo.- Pretende interpretar un hecho, mezclando la información 
con la opinión y ocasionando el aparecimiento de un género híbrido. Aquí se 
encuentra: la crónica, reportaje interpretativo y, en ciertas ocasiones, la columna. 
 
También se ha reconocido a las planas y programas que se dedican al entretenimiento 
como una forma de género: 
- Género de entretenimiento.- Pretende entretener al público. Aquí se encuentra: la 
caricatura, tiras cómicas, el crucigrama, entre otros. 
 
La crónica forma parte de los géneros periodísticos, que, con el paso del tiempo, han ido 
evolucionando, tomando ciertas características específicas, y reflejando la realidad más 
próxima del ser humano de la época. 
 
En la actualidad, la crónica se sujeta al estilo propio del autor, quien puede imprimirle su 
propio sello narrativo y su propia interpretación. 
 
Un gran problema encuentra la elaboración de crónicas hoy en día, y es que, se vive en 
un mundo influenciado totalmente por la imagen, en donde la narrativa escrita, por 
ejemplo, ha quedado en un segundo plano, sobre todo cuando se trata de extensiones 
largas de texto; la mayoría de medios de comunicación limitan la publicación de escritos 
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largos, reduciendo a la crónica, y a muchas otras formas narrativas, a una mínima 
expresión que no logra, entonces, explotar su nivel analítico más alto.       
 
La historia del surgimiento de la crónica nos demuestra que ésta estuvo presente a lo 
largo de la vida humana, como una forma de expresión, orientación y legado histórico y 
cultural. Entonces, es innegable la influencia que la crónica tuvo en la cotidianidad 
humana, en la coyuntura de los pueblos. La crónica no es sino una de las 
representaciones más vivas de la capacidad creadora y comunicativa del ser humano.  
 
  3.3. La crónica en Ecuador 
 
Muchas son las formas de crónicas que han existido en el Ecuador a través del tiempo, 
desde los quipus empleados por el Imperio Inca hasta el lenguaje en red utilizado en la 
actualidad, son miles de años en los cuales la crónica se ha desarrollado y evolucionado 
reflejando la coyuntura de cada sociedad.  
  
Durante la época colonial, muchos de los cronistas tuvieron conciencia de, con sus 
escritos, estar dejando un legado histórico, artístico y cultural para la humanidad. 
 
En esta época, muchas de las formas de escritura y comunicación sufrieron cambios 
significativos con el proceso de colonización. Dicha conquista propició la unión de dos 
culturas, como lo afirma el escritor español Guillermo Díaz Plaja  “su entrañable fusión 
de lo indígena y lo español, da acaso, las páginas más notables y más bellas de esa 
literatura de testimonio de los primeros siglos de la cultura hispanoamericana.”69 
 
Entre las crónicas más destacadas de la época se encuentran: Cartas de Colón (hablan 
del descubrimiento), Cartas de relación de Hernán Cortés (hablan de la conquista), 
crónicas de Pedro Cieza de León (hablan de la historia de Perú), entre otras. 
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Al iniciarse los procesos independentistas en Ecuador, “los cronistas recogían y 
transmitían las creaciones orales, y así, nos ha llegado esta primera manifestación 
ecuatoriana, cuyo carácter es también una protesta.”70 Esto da a conocer el hecho de que 
las crónicas sirvieron en la época de colonización como mecanismo para difundir ideas 
libertarias. 
 
Con la independencia de los pueblos americanos, muchos de los legados de las culturas 
europeas permanecen hasta la actualidad. Si bien, la independencia ocasionó un 
renunciamiento de parte de los pueblos dominados hacia muchos de los parámetros 
impuestos por las colonias europeas, y la adquisición de nuevos conocimientos así como 
una revalorización de la cultura de las primeras civilizaciones americanas, la realidad 
colonial se fusionó con la postcolonial, para generar nuevas formas de cultura y 
comunicación entre las que se encuentran la literatura, el periodismo, las crónicas, entre 
otras. 
 
El acelerado paso del tiempo y el desarrollo tecnológico ocasionaron una revolución 
informativa y comunicacional, la cual generó el periodismo digital y formas de 
comunicación como la 2.0 y la 3.0. Este fenómeno influyó también en las formas de 
hacer crónicas, las cuales sufrieron ciertas modificaciones adaptándose a las actúales 
necesidades del medio. 
 
Hoy en día, en Ecuador, la crónica es un género periodístico que está cobrando fuerza 
debido a sus técnicas de elaboración y al impacto que ha generado en el público actual.  
 
Las modificaciones de la crónica que se han dado con el paso del tiempo, han generado 
que hoy en día, en Ecuador, se elabore un tipo de crónica con características 
cronológicas en las que el rescate del tiempo es muy importante, en donde el hablar en 
primera o tercera persona es uno de los aspectos básicos y en donde, tratar temas poco 
tomados en cuenta y reflexionar mediante la interpretación, es una de las preocupaciones 
básicas del género.        
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“El periodismo literario es muy reciente. Podría decirse que, en nuestro país, tiene poco 
más de un siglo de existencia. Nos atreveríamos a afirmar que empieza con Larra, 
periodista-escritor de auténtica fibra, muchos de cuyos artículos –escritos en el primer 
tercio del siglo XIX- siguen teniendo actualidad y vigencia.”71 
 
Entre los cronistas ecuatorianos más destacados se encuentra: el escritor Eliécer 
Cárdenas quien, entre otras obras, escribió la crónica Guerra y Paz en Paquisha, la cual 
trata sobre las experiencias que el autor vivió en la guerra bélica entre Perú y Ecuador 
que se suscitó en Paquisha a inicios de 1980. 
 
Actualmente, la crónica ha cobrado importancia dentro del desarrollo periodístico del 
país, así, cada vez son más los periodistas que encuentran en la crónica la mejor forma 
para expresarse y comunicarse. Ejemplo de esto son los escritores especializados en 
crónicas Tali Santos y Fernando Astudillo, quienes escribieron Ciudad anónima, ocho 
crónicas mediante las cuales se relata aspectos poco conocidos del Guayaquil actual.  
 
Entre los periodistas que, en la actualidad, escriben crónicas destacadas se encuentran: 
Esteban Michelena, Verónica Garcés, Fernando Andrade, entre otros. 
 
 3.4. Clasificación y formato de la crónica 
 
Clasificación 
 
Aunque existen diversas formas de clasificar a la crónica, la clasificación más general, 
actual y conocida es la presentada por Juan Cantavella en su libro Redacción para 
periodistas: Informar e interpretar, esta es: 
- Crónica de corresponsales y enviados especiales.- Son las crónicas que escribe 
un periodista que se ha transportado al lugar de los hechos ya sea por un corto o 
largo período de tiempo para informar sobre el asunto en cuestión. Aquí se debe 
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contar los sucesos acontecidos durante un tiempo para que el receptor tenga 
datos completos. 
- Crónica de guerra.- Se trata de un trabajo difícil para el periodista tanto por el 
espacio en el que debe investigar, como por la dificultad para conseguir fuentes 
veraces y  por el constante manipuleo en el que se desenvuelven producto de los 
intereses de los diferentes grupos bélicos. Este tipo de crónicas consisten en la 
narración de hechos ocurrentes en las diferentes guerras por las que ha 
atravesado, atraviesa y atravesará el mundo. 
- Crónica viajera.- narra lo que el periodista ha logrado investigar y conocer en un 
lugar específico. Actualmente, el periodista no solo observa, sino que también va 
buscando sucesos, y todo lo que le permita satisfacer las preguntas del receptor. 
- Crónica parlamentaria.- da a conocer, a manera de interpretación, los sucesos 
ocurridos en parlamentos y plenos. Se trata de poner de manifiesto aspectos 
ocultos, dificultades, antecedentes, es decir, las situaciones que no son captadas a 
veces  en una primera instancia. 
- Crónica de sucesos y judicial.- las dos encuentran su similitud en la temática, 
pues, la de sucesos trata sobre acontecimientos delictivos, y la judicial trata los 
acontecimientos una vez que dicho sucesos son tratados por jueces. 
- Crónica deportiva.- se narra los acontecimientos en torno al mundo de los 
deportes. Se trata de un tema que ha ido cobrando mayor número de aficionados, 
razón por la cual, se ha incrementado también el número de espacios destinados 
para dicho tipo de información. 
- Crónica taurina.- consiste en contar los acontecimientos en torno a las ferias 
taurinas, donde importa tanto los sucesos principales, como aspectos de otra 
índole, así por ejemplo: el ambiente  de la gente al momento de la corrida. 
- Crónica de sociedad.- se narran hechos sobre la gente destacada y famosa, pues, 
son temas de interés para muchas personas. 
- Crónica de remembranza.- “los diarios publican frecuentemente Crónicas de 
Remembranza, de recuerdo, añoranza, en que el lector rememora tiempos 
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pasados – buenos o malos- de cualquier tema. Para encajar en este tipo de 
crónica tiene que tratarse de temas o asuntos vividos por el autor.”72 
 
Cabe también aclarar que, mientras la crónica literaria es una obra basada en la narración 
e interpretación tanto de hechos reales como de hechos ficticios, en los cuales predomina 
el interés literario por sobre el interés periodístico; la crónica periodística es, en cambio, 
un tipo de género periodístico basado en la narración e interpretación de hechos reales, 
en los cuales puede intervenir elementos literarios, pero siempre enfocados a cumplir un 
interés periodístico.  
 
 El reportaje, la crónica y el artículo, cuando son auténticos y profundos, pudiera 
 decirse que están en el justo límite entre el Periodismo y la Literatura. Son 
 Periodismo porque en ellos manda la actualidad, el interés y la comunicabilidad; 
 porque están escritos con el triple propósito de informar, orientar o distraer. Son 
 literatura –en el mejor sentido de la palabra- porque el gran reportaje, la crónica 
 auténtica y el artículo verdadero son algo más que comunicación, interés y 
 actualidad; son expresión de una personalidad literaria, de un estilo, de un modo 
 de hacer personalísimo, de una manera de concebir el mundo y la vida.
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Formato 
 
Es importante mencionar que cada medio de comunicación posee su propio formato, es 
por tanto que de un medio a otro puede variar sin problema alguno las partes de una 
crónica, todo depende del medio (periódico, revista, internet, etc.), lo importante de 
conservar siempre es: el título, la crónica en sí y la firma del autor.    
 
El formato más generalizado sobre la presentación de una crónica contiene las siguientes 
partes: 
- Introducción o enunciación del tema.  
- Argumentación o desarrollo de la historia. 
- Conclusión o emisión del juicio sobre el tema. 
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Otro formato muy usado por varios medios de comunicación y planteado por Dante 
Peralta y Marta Urtasun (escritores del libro: “La crónica periodística”) es el siguiente:  
 
 El cuerpo textual de la crónica suele presentarse acompañado –al igual que otros 
 géneros periodísticos- por todo un “aparato” constituido por el título y otras 
 frases, en distinta tipografía, fotos, gráficos, etc. Ese “aparato” anticipa 
 información al lector y, por lo tanto, le permite hacer algunas conjeturas acerca 
 del contenido de las notas. A esos elementos se los denomina paratextos. El 
 conjunto de cuerpo textual y paratextos constituye el formato.
74
 
 
- Paratextos: 
 Sección.- Generalmente va ubicada en la parte superior de cada página, 
separado del texto, título y demás, por una línea. La sección indica la 
temática que se trata en dichas páginas.  
 Cintillo.- Va ubicado en la parte superior izquierda de la página, a lado de la 
línea que divide a la sección del resto de partes de la crónica. Es utilizado 
cuando la crónica abarca más de dos páginas, o cuando, en un periódico por 
ejemplo, se continuará hablando sobre el tema en las publicaciones 
posteriores. En el cintillo se escribe una frase que identifique al tema de 
forma general. 
 Pie de página.- Va ubicado en la parte inferior de la página, aun que, en 
algunos casos, se ubica en la parte superior, a lado de la sección. En el pie de 
página se debe detallar la fecha, número de página y, en caso de ser un 
periódico, el nombre del mismo. 
 Volanta.- Va ubicada en la parte superior izquierda de la página, arriba del 
título. Se debe escribir con una tipografía mayor que la que va en el cuerpo, 
pero menor a la del título. Aquí se informa algún dato importante para que se 
pueda entender completamente el tema. 
 Título.- Va ubicado en la parte superior, bajo la volanta. Aquí se debe 
indicar, en no muchas palabras, el tema del que se va a tratar, el cual debe ser 
interesante para que llame la atención del público y pueda ser leída la crónica 
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(el tipo de letra y el diseño de la presentación de la crónica, indicará el grado 
de importancia de la información.) 
 Bajada.- Va ubicada bajo el título. Debe ser escrita con una tipografía igual o 
parecida a la de la Volanta. Aquí se busca aclarar el título y conectar al título 
con el cuerpo o con la fotografía de prensa. Aquí se puede también anotar 
información que ya se ha emitido anteriormente, con la cual, el público 
recuerda y obtienen  una información global. 
 Copete.- Va ubicada bajo la bajada. Actualmente es conocido como Lead. 
Aquí se escribe las características más importantes de los hechos, responde a 
las preguntas de: qué, quién, dónde, cuándo, por qué y cómo. A diferencia de 
la entrevista por ejemplo, en donde el copete puede utilizarse para presentar 
al entrevistado o resumir sus puntos de vista, en la crónica, el copete no es 
necesario, pues, ha sido reemplazado por el primer párrafo al que se lo ha 
llamado cabeza informativa, el cual no forma parte del conjunto paratextual. 
Cabe aclara que todo depende del autor y del medio para que se escriba la 
volanta, la bajada, el copete y el título, a excepción del título, los demás no 
son imprescindibles.  
 Fotografía o epígrafe.- Puede ir ubicada en la parte media derecha, o en otra, 
todo depende la estructura de la crónica. Puede ser considerado como una 
parte paratextual, que bien puede combinar imágenes con palabras que 
ayudan a la interpretar la imagen o que indican la opinión del autor (las 
palabras que acompañan la imagen son llamadas epígrafes y se ubican abajo 
o a un lado de la foto). Las fotos de prensa se dividen en: 
* Documental.- La cual documenta, comprueba y complementa el texto. Este 
tipo de fotografías son muy utilizadas para la elaboración de crónicas. 
* Ilustración.- La cual ilustra o ejemplifica al texto. Se usa sobre todo 
secciones de moda y salud.  
* Editorial.- La cual deja mensajes acordes con la opinión del autor o medio. 
En estas fotos se puede usar los trucos, pero es necesario que dichos trucos 
puedan ser visiblemente notorios para el público, a fin de que este pueda 
darse cuenta y no asumir como verdadero algo que está manipulado. 
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 Gráficos e infografía.- Pueden ir ubicados en la parte medio izquierda o en 
otro lugar, todo depende de la continuidad de la información. El gráfico es 
utilizado para complementar el texto y para facilitar la lectura y 
entendimiento del público, tal es el caso de los gráficos de barras, tablas, 
entre otros. La infografía mezcla a la imagen (dibujos, gráficos) con la 
palabra, para dar a conocer, desde dos códigos diferentes, información sobre 
el mismo tema. Las palabras explican lo que no cuenta los elementos 
gráficos. 
 Firma.- Va ubicada al comienzo de la crónica. Cuando se escribe otros 
géneros periodísticos, la firma puede ir al inicio o al final. La firma debe 
contener nombre y apellido, y esto indica que lo emitido recae en el firmante. 
 Agencia.- Va al comienzo del cuerpo entre paréntesis o con una tipografía 
diferente del resto. Aquí se especifica la agencia de donde se obtuvo la 
información, lo que a su vez da a entender que el medio no tuvo un reportero 
en el lugar de los hechos. La agencia ya no es usada, en la actualidad, por los 
grandes medios de comunicación. 
 
- Cuerpo textual.- Va debajo del título, y en el caso de otros géneros periodísticos 
se ubica bajo del lead. Aquí se presenta los datos anunciados por los paratextos, 
consiste en escribir una serie de párrafos en donde se informe. En el caso de la 
crónica se usa las dos pirámides. La pirámide normal consiste en que los 
elementos: qué, quién, dónde, cuándo, por qué, cómo y para qué, se presentan a 
lo largo de la narración, revelándose por completo inclusive en el final de la 
obra. La pirámide invertida, en cambio, revela dichas preguntas al inicio de la 
narración, en el primer párrafo; por tanto, el cuerpo de la crónica se divide en: 
primer párrafo (llamado también cabeza informativa) y siguientes párrafos. En la 
cabeza informativa se debe presentar las preguntas de acuerdo a su importancia.   
 
Es importante recalcar que, más allá del formato que establezca cada medio de 
comunicación, “la única forma recomendable es la informativa-narrativa. El cronista no 
tendrá que someterse a la preocupación formal de la pirámide invertida, ni es para él 
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indispensable seguir el orden descendente.”75 Todo depende de la importancia de la 
información. 
 
“Si el periodista escribe con un sentido mayoritario, sin pensar en la minoría, 
está rodando con la vulgaridad o el pedestrismo. 
Se escribe –literaria o periodísticamente- para el hombre. 
Y el hombre –sujeto receptor de la palabra escrita- 
necesita, pide, que se le escriba con autenticidad.”76 
 
 
 
 
 
 
 
 
 
 
 
 
 
 
 
 
 
 
 
 
 
                                                             
75
 VIVALDI, Martín. Op. Cit. p.134. 
76
PERALTA, Dante y URTASUN, Marta. Op. Cit. p.249. 
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CONCLUSIONES 
 
 El arte ha sido la forma de expresión humana que, innata en la persona, ha 
reflejado su sentir, pensar, su realidad histórica. Ha sido empleado para 
adorar, someter, liberar, identificar, entretener, agradar, hacer sentir, decorar, 
y, entre otras cosas, para elevar, tanto al artista como al receptor, a un grado 
de sentir donde cada sujeto se ha expresado y donde la comunicación, 
imaginación, creatividad, destreza, talento, esfuerzo, pasión, gusto, tan solo 
son algunos de los elementos presentes. En el arte interviene la cultura 
(identidad) e influye el contexto, pues este llega a variar de grupo en grupo y 
de época en época, mostrando así la subjetividad de muchos de sus 
conceptos. Así mismo, los factores que permitieron al artista crear sus obras 
de arte e influir en el receptor, generan una comunicación circular en la que 
tanto emisor como receptor juegan un determinado papel. Por tanto, el arte 
posee consigo un alto grado de importancia, pues, influye en la coyuntura 
social y viceversa.      
 
 Hay varias formas de generar arte, por ejemplo el arte popular y el arte 
callejero, los cuales han sido vistos, en algunas épocas, de manera peyorativa, 
ignorando la capacidad del artista para ejecutarla y el proceso mismo de su 
realización; han sido vistos también como actividades hechas por gente sin 
recursos económicos y sin preparación, aspecto éste totalmente erróneo 
puesto que los artistas populares y callejeros poseen vastos conocimientos de 
su arte, de lo contrario no serían artistas;  muchos de ellos poseen también 
educación en otras áreas e inclusive han formado parte del mundo formal 
educativo, librero; y no poseen muchos recursos económicos porque su 
trabajo y profesión no son valorizados como merecería ni remunerados 
adecuadamente; a esto se suma el hecho de que el trabajo callejero no es fácil 
debido a las condiciones del medio.  
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 Estos tipos de arte son tan legítimos como otros, en cuanto a la capacidad y 
destreza para crear, en cuanto al agrado de unos y desagrado de otros; por 
tanto, deben ser valorados por igual, ya que, a pesar de sus diferencias, todos 
poseen su valor, más aún cuando el arte no elitista embellece los lugares 
públicos, entretiene, es asequible para mayor número de gente y guarda 
consigo también un acervo cultural que identifica a determinada sociedad.  
 
 Muchos de los artistas callejeros trabajan de esta forma porque sienten una 
profunda pasión por el arte, que trasciende los límites de la remuneración 
económica y llega a expresar su sentir más profundo; también lo hacen por 
necesidad económica. Se trata de personas buenas y solidarias que mientras 
realizan su arte, desean ser reconocidos, valorados y apoyados, pues, su 
profesión implica también una serie de sacrificios, a veces mucho más 
difíciles que los de otros tipos de trabajos. Una moneda depositada en su 
sombrero y tarrina, para ellos es de suma importancia y valor. Son seres 
libres que aportan con la sociedad porque con su trabajo generan cosas 
positivas como el entretenimiento, la evocación de sueños y recuerdos. Se 
trata de personas que han optado por un trabajo diferente del de la mayoría, 
pero no por eso de menos valor.  
 
 Las plazas de un país juegan un papel importante dentro de la vida de la 
gente. Son los espacios públicos visitados por todo tipo de personas, por 
tanto, son un indicador directo de las coyunturas sociales. También son un 
escenario donde la voz de la gente se ha hecho presente y donde los artistas 
han dejado sus legados históricos y culturales (las plazas guardan consigo un 
gran acervo cultural). Es precisamente en las plazas, a más de otros lugares, 
donde los artistas trabajan, pues, cada uno de estos espacios acogen a cientos 
de personas y este es un factor importante dentro de las características que un 
artista callejero observa para trabajar. Los espacios públicos, como las plazas, 
en interacción directa con la gente, expresan también su cultura.   
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 Son, sin duda, los medios de comunicación, elementos influyentes en la 
sociedad;  ahí radica la responsabilidad y compromiso que deben tener ya no 
solo como partes de una sociedad sino también como emisores colectivos. La 
manipulación informativa es uno de los aspectos que ha impedido el 
desarrollo comunitario; los medios deben pensar siempre en la generación de 
una comunicación circular que no minimice al receptor, pues, es a éste 
precisamente a quien van dirigidos los mensajes del emisor, y por tanto, es 
sumamente importante la retroalimentación que no solo le permita al medio 
tener un buen nivel de audiencia, sino que también permita a la sociedad 
expresarse y ser generadora de su realidad. Dichos medios deben seleccionar 
y priorizar la temática de su programación, a fin de que no se emitan 
segmentos que motiven a una reproducción de las falencias sociales, que 
desvaloricen la propia cultura y mercantilicen sus bienes identitarios. Así 
mismo, muchas temáticas, como el arte callejero, deben ser tratadas con 
mayor frecuencia e interés, pues se trata de realidades palpables y próximas a 
la mayor parte de gente, que influye en la coyuntura social y que importan 
más allá del beneficio económico que el medio pueda obtener.  
 
 Una crónica periodística, importante y útil debido a sus características de 
composición, al igual que cualquier otro género, requiere de investigación y 
de que el redactor se apegue a la veracidad de los datos. No se puede alterar 
la información, no importa el interés del redactor o medio sino la veracidad. 
La crónica, al ser un género híbrido que emplea la información y la opinión, 
no solo permite una transmisión de datos, sino que genera también un análisis 
más profundo; desde luego, es de suma importancia que intervenga la 
interpretación (como consecuencia del hibridismo entre información y 
opinión) sin llegar a predominar demasiado la subjetividad del escritor hasta 
el punto de cambiar el contexto de la historia o modificar sus datos; es decir, 
la subjetividad del redactor siempre está presente, pero debe mantenerse 
presente también la esencia de la historia, la realidad de los datos, para no 
dejarlos de lado sino más bien interpretar con ellos. 
97 
 
 Una revista, al igual que otros medios de comunicación, es un espacio que 
captura gente debido a su calidad informativa, novedosa y de 
entretenimiento. A pesar de la importancia de otros medios y del acelerado 
tiempo de la gente, una revista bien orientada sigue siendo una buena opción 
para informarse y entretenerse. Por tanto, la revista bien orientada (y en si la 
prensa escrita) es una buena vía para publicar una crónica y llegar a la gente. 
 
 En algunos aspectos, la sociedad necesita cambios que mejoren sus 
condiciones de vida y mentalicen una revalorización de la cultura y el arte 
nacional, pues la invasión extranjera y el predominio de estereotipos bien 
podrían generar la pérdida de identidad y la reproducción de 
neocolonialismos. También se necesitan políticas que contribuyan con los 
requerimientos de todos sus ciudadanos y con el respeto por su libertad.  Los 
periodistas, por su parte, nunca deben claudicar, tienen siempre que ser 
honestos con su profesión, defender sus derechos y, con su trabajo, permitir 
que hablen sobre todo aquellos que poco o nada son escuchados. 
 
 El producto comunicativo fue difundido con éxito. La experiencia vivida 
conjuntamente con los artistas callejeros en el proceso de investigación y 
entrevistas. Los conocimientos adquiridos durante los años de carrera 
universitaria fueron muy útiles y permitieron realizar un producto 
comunicativo que deja mensajes y sirve a la comunidad. Así mismo, el apoyo 
recibido de parte de la Carrera de Comunicación Social fue de vital 
importancia para la culminación del producto.   
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RECOMENDACIONES 
 
 Cada sociedad debe valorar su arte y cultura, pues, a más de encerrar consigo 
años de historia, son el reflejo de su gente, sus antepasados, sus raíces, su 
identidad.  
 
 Debe existir entre los pueblos una interrelación cultural que permita crecer a 
las sociedades y unificar en la diversidad, desde luego, respetando siempre la 
otredad y sin generar formas de invasión, alienación y mercantilización de 
los bienes culturales que no pueden ser reducidos a simples mercancías. 
 
 Algunas autoridades deben prestar más atención y ayuda a ciertas 
agrupaciones como los artistas callejeros, pues, ellos no están al margen de 
los grandes acontecimientos, son más bien parte de ellos. Se podría generar 
espacios o permitir acceso a ciertos lugares para que dichos trabajadores 
tengan donde realizar sus actividades todos los días, pues, es su derecho 
trabajar, ellos necesitan comer todos los días. Tener facilidades para que los 
artistas callejeros puedan conseguir permisos para trabajar en las calles es un 
aspecto muy importante. La seguridad es otro de los factores que debería 
mejorarse en las calles, pues, así como tanta gente, son los artistas callejeros 
víctimas de la delincuencia, y es sumamente difícil trabajar en un lugar 
inseguro y peligroso donde se atente inclusive contra la integridad de la 
persona.  
 
 Otro aspecto a ser tomado en cuenta por algunas autoridades es la creación de 
proyectos que protejan a los artistas callejeros, que los provea de seguros 
(salud, accidentes, social) a ellos y a sus familias, mientras. 
 
 Los artistas callejeros, por su parte, deben siempre apoyarse entre sí, para 
generar una fuerza social que defienda sus intereses. 
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 Algunas autoridades y medios de comunicación deberían generar más 
eventos y programas que concienticen a la gente sobre lo importante de 
valorar su cultura, sobre la necesidad de que los artistas de la calle sean 
respetados y apoyados, pues se trata de un trabajo difícil que beneficia a la 
comunidad de forma gratuita. Así mismo, dichas campañas deberían también 
ubicar a los artistas en el lugar correcto, rompiendo prejuicios como el hecho 
de creer que ellos no son preparados o no han tenido otras oportunidades en 
la vida, aspectos estos totalmente erróneos.  
 
 Se debería difundir también el pensamiento de los artistas de la calle, pues, 
tienen derecho a ser escuchados.  
 
 Es importante, también, que mediante eventos y proyectos se fomente un 
poco más el cuidado de las plazas (y en general de todo espacio), pues ellas 
hablan de lo que es una sociedad, y no es positivo que los artistas deban 
trabajar en lugares poco mantenidos.    
 
 Algunos medios de comunicación, más allá de la ganancia económica que 
puedan tener, deberían preocuparse más por determinadas agrupaciones 
sociales a veces olvidadas o ignoradas. Muchos medios deberían seleccionar 
de mejor manera su programación, pensando en la responsabilidad social que 
poseen, y analizando las posibles consecuencias de sus emisiones. Así 
mismo, dichos medios deberían generar comunicaciones circulares en las 
cuales se valorice la opinión del público.  
 
 Varios estados deberían mejorar su normativa en cuanto a los extranjeros, 
con el fin de que las fronteras no sean un obstáculo para que todo aquel que 
desee dar a conocer el arte y su cultura, lo pueda hacer dentro de un ámbito 
de respeto. Así mismo, cada individuo debe luchar por trabajar en lo que le 
haga feliz (sin minimizar ninguna actividad), dejando de reproducir 
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conceptos erróneos del sistema social y generando así iguales oportunidades 
para todos.   
 
 Los artistas necesitan más apoyo de parte de algunas autoridades; éstas deben 
respetar esta forma de expresión y trabajo, tener apertura para los cambios 
sociales, y considerar que todos tienen derecho a presentar su arte y a trabajar 
todos los días libremente en un lugar seguro y bajo regímenes que les brinden 
protección. Entonces, deben revalorizarse ciertas formas de arte que 
mereciéndolo son ignoradas.  
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109 
 
       
        Plaza La República                 Plaza San Marcos 
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